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REFUGEES	 WELCOME.	 Normalerweise 
erzähle ich hier etwas über die Probleme oder Anek-
doten dieser Ausgabe. Und ja, auch wenn wieder vie-
les auf den letzten Drücker passiert ist und andere 
Sachen auf die nächste Ausgabe verschoben wer-
den mussten, so ist es mir dennoch ein Anliegen, an 
dieser Stelle ein anderes Thema aufzugreifen. Denn 
mit Schrecken blickt man dieser Tage in verschie-
dene Orte Deutschlands und fühlt sich an die dun-
kelsten Tage dieses Landes erinnert. Und auch wenn 
man den Eindruck hat, dass innerhalb dieser, unse-
rer Szene sowieso alle auf der richtigen Seite dieser 
Debatte stehen, so ist es doch ein wichtiges und nöti-
ges Zeichen, sich klar zu positionieren, so wie es bei-
spielsweise die DONOTS bei ihrem Auftritt beim BuVi-
SoCo gemacht haben. Andere Bands haben Benefiz-
Aktionen für verschiedene Organisationen gestartet, 
wieder andere helfen direkt vor Ort. Hardcore, Metal 
und Punk waren für mich immer eine Szene, in der 
jeder willkommen ist. Und so sollte es auch in unse-
rem Land sein. Das Fuze ist seit der ersten Ausgabe 
kostenlos, und so soll es auch bleiben. Überlegt euch, 
wie viel Geld ihr gespart habt, weil ihr dieses Heft nicht 
habt kaufen müssen, und spendet den Betrag, an wel-
che Organisation auch immer, sei es etwas Interna-
tionales, etwas Szenerelevantes oder etwas Lokales. 
Lasst uns alle zusammen dafür einstehen, dass nicht 
nur unsere Szene, sondern auch Deutschland, Öster-
reich, die Schweiz oder wo ihr sonst herkommt, ein Ort 
wird, wo jeder seinen Platz findet. All die Sprüche über 
Unity zählen nichts, wenn wir nicht auch Taten spre-
chen lassen. 
Dennis	Müller	(office@fuze-magazine.de)

...	das	alle	zwei	Monate	erscheint	und	sich	auf	Hardcore,	
Metal	und	Emo	spezialisiert	hat.

		Unter	fuze-magazine.de	gibt es eine Liste mit allen Loca-
tions, in denen das Fuze ausliegt.
		Mailorder	wie Green Hell, Impericon, Core Tex, Merch Attack, 
Rage Wear, Punkdistro, Doomrock, Kingsroad, Streetready 
oder Flight13 legen das Heft ihren Bestellungen bei.

		Bei	vielen	Touren, die von M.A.D., Avocado oder Kingstar 
organisiert werden, liegt das Magazin am Merch-Stand aus.
		Man	 findet	 das	 Heft	 in vielen Carhartt Stores sowie in 
Läden, in denen es die Klamotten von Atticus Clothing gibt.
		Ein	Abonnement	über sechs Ausgaben kostet 15 Euro und 
kann unter ox-fanzine.de/fuze-abo bestellt werden.
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Wie ging es euch, bevor ihr die Auszeit bekannt gegeben habt? 
Wir haben mit dem Touren angefangen, kurz nachdem wir mit der High 
School fertig waren. Es war also von Tag eins an volle Fahrt angesagt. Nach 

Jahren der Zermürbung und des Lebens im Nimmerland fühlten wir uns ausgebrannt. 
Wir hatten das Bedürfnis, uns selbst zu finden, außerhalb von ATREYU. Wir hatten 
nie wirklich die Möglichkeit, erwachsen zu werden, alles aus uns herauszuholen, weil 
wir so mit dieser Band beschäftigt waren. 2010 hatten wir dann endgültig den Punkt 
erreicht, wo es einfach nicht mehr weiterging. Wir beschlossen, die Band auf Eis zu 
legen, bis wir der Meinung sind, dass es sich wieder richtig anfühlt zusammen zu sein. 
Vier Jahre später stehen wir nun hier und das Feuer lodert wieder. 

Wie sehr hat sich diese Zeit auf den Sound der Band ausgewirkt? 
Unser Songwriting war ja bereits bei den beiden letzten 
Alben davon gekennzeichnet, dass wir nach Inspiratio-
nen außerhalb unseres üblichen Kosmos suchen. Die 
Auszeit hat uns dabei geholfen, zum Ausgangs-
punkt zurückzukehren, dieser befindet sich nun 
auf einem ganz anderen Level. Das Resultat ist 
nun „Long Live“.

Wie würdest du die neuen, alten ATREYU 
beschreiben?
Wir sind schon seit 16 Jahren eine Band, haben mit 
fünf unterschiedlichen, unglaublichen Produzenten 
gearbeitet und sind mit den größten Bands aller Zei-
ten zusammen getourt. All das hat uns zu dem gemacht, 
was wir heute sind. Unsere Songs erinnern nun an unsere 
Anfangszeit, haben aber jetzt den großen Sound und die 
Produktion unserer letzten Alben. 

Wie versucht ihr es zu verhindern, wieder in so eine Situation 
zu kommen wie vor eurem Burnout? Was lernt man aus so etwas?
Es ging viel darum, herauszufinden, zu erkennen, wer wir sind, als Mensch 
und Musiker. Jetzt, da wir uns selbst gefunden haben sind wir viel selbst-
bewusster und wissen um unsere eigenen Grenzen. Das verhindert, dass wir 
es uns selbst wieder so hart rannehmen. Bisher funktioniert das großartig, wir 
haben wieder eine tolle Zeit zusammen. 

Inwieweit hat sich die Musikszene während eurer Karriere verändert?
Leider ist alles etwas verwässert, seit wir in den Neunziger Jahren zum ersten Mal Kon-
takt mit der Szene hatten. Es gibt nicht mehr so originell oder zeitlos klingende Musik. 
Es ist unglaublich, wie sich die Metalcore-Szene oder wie auch immer man sie nennen 
will, entwickelt hat. Sie ist einerseits richtig aufgeblüht, ist aber mittlerweile an einem 
Punkt angelangt, an dem jede Band gleich aussieht und klingt. Es ist schwer, die eine 
von der anderen zu unterscheiden. Hoffentlich wird sich das bald wieder ändern, so 
dass die Bands herausfinden, dass sie andere Wege gehen müssen, nicht blind einem 
Sound folgen. Nicht so sehr auf die Kollegen achten. Sei ein Original, keine Kopie! 

Was möchtet ihr mit eurem Comeback erreichen? 
Wir wollten das intensivste, passionierteste Album seit unserer Anfangszeit schrei-
ben, da unser Feuer noch heißer brannte als jemals zuvor. Wir haben uns nun wirk-
lich gefunden, das ist deutlich hörbar. Wir sind sehr stolz darauf und können es kaum 
erwarten, dass die Welt unser neues Album hört. 
Frank Engelhardt

CURSED NO MORE. ATREYU wurden mit der sogenannten New Wave of American Heavy Metal groß, zu denen auch Bands wie 
LAMB OF GOD, KILLSWITCH ENGAGE oder SHADOWS FALL gehörten. Sie veröffentlichen fünf Alben, dann war plötzlich Schluss: die 
Band beschloss, eine Auszeit zu nehmen. Sänger Alex Varkatzas widmete sich dem Vatersein und seinem Sport- und Fitness-Studio, 
Schlagzeuger und Sänger Brandon Saller startete mit HELL OR HIGHWATER und etwas ruhigeren Tönen durch. Letztes Jahr am Record 
Store Day meldeten sich ATREYU zurück, mit dem Song „So others may live“ als kostenloser Download. Lokale Shows und einen Auf-
tritt beim Knotfest folgten, dann hieß es, die Band habe sich für ein neues Album in einem Studio eingeschlossen. Einen Mix von Fred 
Archambault (AVENGED SEVENFOLD, EIGHTEEN VISIONS) später, sind meine ganz persönlichen Jugendhelden mit „Long Live“ zurück. 
Gitarrist Dan Jacobs erklärt im folgenden Gespräch, warum gerade jetzt. 

ATREYU

Foto: Robin Looy (robinlooy.com) 7
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PROMI BIG BROTHER. Das und „Bachelorette 2015“ sind die Begriffe, die mir Google im Zusam-
menhang mit „Gewinner“ vorschlägt. Ich gebe zu, mir ist nichts eingefallen und ich wollte eine Suchma-
schine um eine Idee bemühen. Dass ich jetzt nicht mal abgewartet habe, was sie an Ergebnissen ausspuckt, 
spricht für sich. Ihr könnt euch glücklich schätzen, denn eines ist mir in einem kurzen Moment der Erleuch-
tung klar geworden: Weder müsst ihr vor laufender Kamera duschen noch auf eine Rose warten: Alles, was 
ihr tun müsst, um zu gewinnen, ist eine Mail an offi ce@fuze-magazine.de schreiben. Und dabei den Betreff 
so wie eure Adresse nicht vergessen. Das ist so viel besser, als sich bei RTL II zum Deppen zu machen, oder?

LAMB OF GOD-Sänger Randy Blythe hat uns in dieser Ausgabe etwas über seinen Instagram-
Account erzählt, den ihr wirklich mal auschecken solltet. Und wer weiß? Vielleicht lässt euch 
Randy ja auch ein Like da, wenn ihr euer nächstes Selfi e mit diesem Shirt macht, das wir verlo-
sen. Betreff: „Wie viel wiegt ein Hipster? Ein Instagram!“

Der Rechtsweg ist ausgeschlossen, Umtausch oder Barauszahlung der Gewinne ist nicht möglich. Ebenfalls ausgeschlossen ist die Teilnahme über 
Dritte, die die Teilnahme an Gewinnspielen vermitteln. Weitere Informationen zu den Gewinnspielen unter: ox-fanzine.de/teilnahmebedingungen

DINGE FÜR GEWINNER

 Fuze-Backissues-Paket. 
Alle noch verfügbaren alten Hefte für 10 Euro (+ P&V).
Solange der Vorrat reicht, ohne Anspruch darauf, dass wirklich jedes Heft dabei ist, weil eventuell vergriffen. 
Es gibt mindestens 25 Hefte.

 Fuze-Spezial-Abo: 20 für 20. 
Das Fuze-Abo über ein Jahr (sechs Ausgaben) für insgesamt 20 Euro, wobei von jedem Heft 
zwanzig Exemplare geliefert werden. [Das Abo verlängert sich nicht automatisch!]

FUZE-SHOP
www.ox-fanzine.de/fuze-shop

 Fuze-Backissues.
Ältere Fuze-Ausagben für je 2,50 Euro (inkl. P&V, auch ins Ausland).
Welche Fuze-Ausgaben noch lieferbar sind, steht ständig aktualisert hier:  www.ox-fanzine.de/fuzeshop.

Das Abo verlängert sich um 
jeweils ein Jahr, wenn es nicht 

bis spätestens vier Wochen vor 
Erscheinen der letzten bezahlten 

Ausgabe schriftlich 
gekündigt wird.

 Fuze-Abo
Das Fuze-Abo über ein Jahr 

(sechs Ausgaben) für 15 Euro – 
auch ins Ausland.

 Fuze-Abo Fuze-Abo Fuze-Abo

*Aboprämie 
Wer das Fuze neu abonniert, 

erhält auf Wunsch die 
IDLE CLASS-CD 

„Of Glass And Paper“ 
(Uncle M) 

als Prämie.
(solange der 
Vorrat reicht)

*

 AYS 

06.10. TRIER · 07.10. LEIPZIG · 08.10. KIEL 
09.10. BREMEN · 10.10. MÜNSTER 
11.10. ESSEN 13.10. WIESBADEN 
14.10. MÜNCHEN · 15.10. WINTERTHUR (CH) 
16.10. JENA · 17.10. BAYREUTH 
27.11. STUTTGART* · 28.11. KÖLN* 
29.11. BRAUNSCHWEIG* 

 ADAM ANGST / 
 KMPFSPRT *OHNE KMPFSPRT

 ITCHY 
 POOPZKID 

16.10. BERLIN · 17.10. KÖLN 
10.12. ESSEN · 15.12. STUTTGART 
16.12. BERN (CH)  · 17.12. ZÜRICH (CH) 
18.12. NÜRNBERG 19.12. BERLIN 

30.10  KÖLN · 06.11 STUTTGART 
14.11. LÜBECK · 18.12. BERLIN 
19.12. HAMBURG · 27.12. OSNABRÜCK 

 TICKETS ERHÄLTLICH UNTER 

 LANDSTREICHER-BOOKING.DE & KRASSERSTOFF.COM 

 UND AN ALLEN BEKANNTEN VORVERKAUFSSTELLEN 

 MANTAR 

 MONTREAL 

16.10. LINDAU · 17.10. SCHWEINFURT 
21.10. KÖLN · 22.10. MÜNSTER 
23.10. BERLIN · 24.10. WIESBADEN 
28.10. HANNOVER · 29.10. BREMEN 
30.10. TRIER · 31.10. ERFURT 
03.11. NÜRNBERG · 04.11. LEIPZIG 
05.11. HAMBURG · 06.11. DRESDEN 
07.11. KASSEL · 08.11. DORTMUND 
11.11. MÜNCHEN · 12.11. SALZBURG (AT) 
13.11. WIEN (AT) · 14.11. GRAZ (AT) 
19.11. LUZERN (CH) · 20.11. ST.GALLEN (CH) 
21.11. LAUFEN (CH) · 29.11. STUTTGART 

10.10. MENGERSGEREUTH-HÄMMERN 
17.10. BERLIN · 24.10. RIESA 
31.10. SALZWEDEL · 14.11.LINDENHOLZHAUSEN 

Die Impericon Never Say Die! Tour steht in den Startlöchern, und nicht nur die 
Jungs von BURNING DOWN ALASKA freuen sich darauf. Damit ihr aber auch 
gut vorbereitet zu den Shows gehen könnt, gibt es von Impericon ein ordent-
liches Package zu gewinnen, bestehend aus drei Shirts von THE AMITY AFF-
LICTION, BEING AS AN OCEAN und DEFEATER, damit ihr gut gekleidet seid. 
Natürlich wollen wir, dass ihr zu der Impericon Never Say Die! Tour auch stan-
desgemäß anreist, und wie ginge das besser also auf einem Skatedeck von 
THE AMITY AFFLICTION – obwohl die Australier wahrscheinlich lieber sur-
fen. Aber da das Deck sowieso ohne Achsen und Rollen kommt, ist es ja fast 
so was wie ein Minisurfbrett. Und zum goldenen Abschluss, wenn ihr mit euren 
drei Shirts und dem Skatedeck ohne Achsen zu der Show gesurft seid, kommt 
ihr auch noch auf unsere Kosten rein, denn Impericon haut 1 x 2 Tickets für 
eine Show eurer Wahl auf der IMPERICON NEVER SAY DIE! Tour raus! Gebt 

also den gewünschten Ort an und schickt ein Mail mit dem Betreff: „Wow, was ein Package! Ja ist den schon Weih-
nachten?!?“

LAMB OF GOD
Account erzählt, den ihr wirklich mal auschecken solltet. Und wer weiß? Vielleicht lässt euch 
Randy ja auch ein Like da, wenn ihr euer nächstes Selfi e mit diesem Shirt macht, das wir verlo-
sen. Betreff: „Wie viel wiegt ein Hipster? Ein Instagram!“
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 ... aber lieber bleiben lassen sollten. Nachdem meine vorletzte Kolumne über 
die Dos und Don’ts auf der Bühne solchen Anklang gefunden hat („Was denkt 
der Typ eigentlich, wer er ist?!“), drängt sich eine Fortsetzung geradezu auf. Die-
ses Mal möchte ich den Fokus auf die wunderbaren Dinge legen, die vor und nach 
eurer Stagetime passieren. Das ist der Zeitraum, in dem ihr euch in der Regel 
aufführt wie eine Bande Fünfjähriger auf einer McDonald’s-Geburtstagsparty.

SOUNDCHECK IST SOUNDCHECK UND KEINE BANDPROBE! Es gibt nichts Pein-
licheres als dein niemals endendes Gitarrengeschredder, während ein verzweifelter 
Soundmann versucht, aus deinem Kack-Amp einen halbwegs guten Sound zu zau-
bern. Der Typ hat „Broken“ von PANTERA wahrscheinlich schon in so vielen verkrüp-
pelten Versionen gehört, dass er deine gekonnt ignoriert. Spätestens aber wenn er 
versucht, deine Box (oder die, die du dir von der Hauptband geschnorrt hast) zu mik-
rofonieren und du ihm on top deine Interpretation von „Enter sandman“ ins Ohr trüm-
merst, wird sein Geduldsfaden reißen und der Watschenbaum fällt um. Zu Recht. Es 
ist nämlich eigentlich ganz einfach: Halt die Flossen still, bis du an der Reihe bist (der 
Soundmann wird es dich wissen lassen), spiel dann ein paar Riffs mit den Einstellun-
gen und in der Lautstärke, die dem, was du später auf der Bühne vorhast, zumindest 
grob nahekommen, und leg die Gitarre wieder weg, sobald dein nächster Bandkollege 
dran ist. Das gilt für alle Gitarristen, Bassisten und Drummer. Bei Sängern läuft das lei-
der genau andersherum. Für den Fall, dass euer Frontmann überhaupt zum Sound-
check erscheint (ihr kennt das Problem sicher von euren Bandproben), wird er aller 
Voraussicht nach ein halbherziges „Check one-two, check one-two, ja, passt so“ ins 
Mikro nuscheln, um sich dann während des Sets lauthals darüber zu beschweren, dass 
er sich nicht hören kann. 
BACKLINE-SHARING LEICHT GEMACHT! Nämlich gar nicht. So gut wie auf jedem 
Konzert gibt es eine Band, die entweder zu dumm oder zu faul ist, ihr eigenes Equip-
ment mitzubringen. Es ist vollkommen in Ordnung, über eine vom Veranstalter bereit-
gestellte Backline zu spielen oder hier und da mal eine Box zu teilen, wenn das vor-
her so abgesprochen war. Wenn Bands jedoch anfangen, nach Amps, Picks, Kabeln 
oder Instrumenten zu fragen, gibt es nur eine richtige Antwort: Haut ab. Mag ja sein, 
dass ihr nicht das beste Equipment besitzt und auch für den Muskelkalter vom letz-
ten Crossfit-Workout, der es euch verbietet, schwere Gegenstände zu schleppen, 
haben die anderen Bands sicher vollstes Verständnis – trotzdem läuft das Ganze wie 
folgt: Wer sein eigenes Schäufelchen und Eimerchen nicht dabeihat, der darf nicht im 
Sandkasten buddeln.
CATERING, DER SCHLÜSSEL ZUM GLÜCK! Ich gebe zu, 15 bis 30 Leute zu bekochen 
und dabei den persönlichen Vorlieben jedes Einzelnen gerecht zu werden, ist eine 
kaum lösbare Aufgabe. Um zumindest Allergien und akutem Brechreiz vorzubeugen, 
sind Catering Rider das Mittel der Wahl. Allerdings nur, wenn man sie auch rechtzeitig 
vor der Show verschickt und darin nicht seitenweise exotische Schnapssorten, Ten-
nissocken und 9V-Blöcke die Infos zu den Essgewohnheiten unter sich begraben. All-
gemein gilt die Regel: Wer vorher nicht mitteilt, was er haben möchte, der darf sich 
später nicht beschweren. Das gilt für alle, außer für ignorante Arschlöcher.
FAZIT? Keins. Wir sind entweder sowieso schon einer Meinung oder deine Band ist ein 
hoffnungsloser Fall.
Das Z (theletitburnagency.de)

Z

W A S  B A N D S  H I N T E R  D E R  B Ü H N E  M A C H E N

DAS Z.

Foto: Martin Liebl

ONLINESHOP, VIDEOS, BANDINFOS & MEHR:

W W W . N U C L E A R B L A S T . D E
www.FACEBOOK.com/NUCLEARBLASTEUROPE

Fuze - FT-DYK 09-15.indd   1 01.09.2015   09:02:15

08-19Fuze54.indd   9 06.09.15   20:39



10

l i g h t  t h e  f u z e

MY BANDMATES. Man würde alles für sie 
machen; man macht sich gegenseitig verrückt: 
Bands sind wie seltsame Familien, in denen man 
mehr über die anderen weiß, als man wissen sollte 
oder wollte. Die Australier ENDLESS HEIGHTS gibt 
es jetzt bereits ein paar Jahre und soundtechnisch 
bewegen sie sich irgendwo zwischen BASEMENT, 
SUPERHEAVEN und CITIZEN. Das ist aber noch 
lange nicht alles. Gitarrist Jem Sio verrät uns jetzt 
mal ein paar Sachen von deep down under ...

Habt ihr ein Bandritual?
Haben wir, behalte ich aber mit Rücksicht auf unsere 
Würde mal für mich. Auf unserer jetzigen Europatour 
hat sich allerdings exzessives Brezel-Essen vor und 
Döner-Holen nach der Show zu einer Art Ritual entwi-
ckelt.
Du spielst Flöte in Vollzeit! Wer hat noch unge-
wöhnliche Hobbys?
Ich bin auch noch professioneller Gewichtheber ... 
Unser Gitarrist Chris hat bald einen Abschluss in Com-
puterwissenschaften. Unser Basser Matt hört am liebs-
ten psychedelischen Trance und geht auf entspre-
chende Festivals. Diaz trommelt noch in einer ziemlich 
heftigen Mosh-Band namens BURNING SEASON. Und 
unser Sänger Joel kann echt gut töpfern.
Wer von euch hat eine besonders schlechte Ange-
wohnheit?
Joel erzählt unsere ganzen bandinternen Witze wei-
ter und ruiniert sie damit für uns alle. Wir versuchen ihn 
deshalb aus jeglichen Sachen rauszuhalten, die wir wit-
zig finden.
Wer von euch hatte das schlimmste Date?
Bin ich mir nicht sicher. Chris hatte jedenfalls mal eine 
sehr interessante Erfahrung, in der ein Gorilla-Kostüm 
eine tragende Rolle spielte. Ich belass es mal dabei.
Was deine unschlagbaren Videospiel-Skills angeht, 
hast du mal gesagt: „Null Prozent Arroganz, hun-
dert Prozent asiatisch!“ Was ist sonst noch unan-
fechtbar?
Oha, das ist schon eine Weile her. Immer noch Fakt ist: 
Unser guter Freund und Bassmann Matt hat Dread-
locks. Das müssen wir einfach akzeptieren und damit 
leben.
Ihr habt mal als Mosh-Hardcore-Band angefangen. 
Was war denn so eure durchschnittliche Break-
down-Anzahl?
Das war noch während unserer Schulzeit unter einem 
anderen Namen, ja. Was die Breakdowns angeht, keine 
Ahnung. Aber wir haben mal für eine Kirchenfeier „The 
end of heartache“ von KILLSWITCH ENGAGE gecovert. 
Das war schon ein interessanter Anblick, Priester zu hym-
nischem Metalcore durch den Kirchengang schreiten zu 
sehen. Wir haben uns jedenfalls verdammt cool gefühlt.
Enno Küker

ENDLESS HEIGHTSBLACK TEMPLE
MAGIC. Das Trio BLACK TEMPLE aus Schweden 
hat sich als Albumtitel „It All Ends“ ausgesucht. 
Mit dem gleichen Spruch wurde der letzte Teil der 
„Harry Potter“-Filme beworben. Zufall? An so was 
glauben wir hier nicht, daher war klar, dass sich 
Bassist Jonas hier natürlich Fragen zu Harry Potter 
stellen musste.

Um das erstmal zu klären: Ist einer von euch Harry 
Potter-Fan?
Ach, weißt du, das ist eben Entertainment, aber das ist 
vieles. „It All Ends“ repräsentiert für uns das Gleiche wie 
für Hermine, Harry und ihre badass Zaubererfreunde. 
Aber mit weniger Einschränkungen, was die Worte 
bedeuten können.
Es heißt, Potter-Darsteller Daniel Radcliffe habe 
um die achtzig Zauberstäbe während der Drehar-
beiten zerbrochen, da er sie immer wie Drumsticks 
benutzt hat. Was habt ihr während der Aufnahmen 
zu „It All Ends“ alles kaputt gemacht?
Na ja, Holz bricht halt – vor allem, wenn man so 
zuschlägt wie unser Schlagzeuger Jasper, wobei da 
auch andere Dinge zu Bruch gehen: Becken, Felle ... Fun 
Fact: Das vordere Bassdrum-Fell ist ziemlich früh wäh-
rend der Aufnahmen kaputtgegangen und wir haben 
das erst seeeeeehr spät bemerkt, als bereits fünf 
Songs aufgenommen waren. Wenn du also ein gutes 
Gehör hast, kannst du es auf dem Album wahrschein-
lich hören.
Harry Potter hat ja eine Narbe auf der Stirn und du 
ein Tattoo. Noch eine Gemeinsamkeit!
Das Tattoo ... ja, das Tattoo. Ich hatte viel Spaß an den 
Kommentaren, als Blabbermouth unser Pressefoto ver-
öffentlicht hat. Die Leute meinten, man solle mir besser 
mal sagen, dass man mir das Gesicht vollgemalt habe, 
als ich weggepennt war, haha!
Ich bin zwar kein Potter-Fan, aber ich habe mal 
einem Freund aus Versehen einen Twist gespoilert. 
Hast du mal jemanden was gespoilert?
Ich habe mal unserem Gitarristen Witold eine Tablette 
gegeben und behauptet, es sei Aspirin. War es aber 
nicht. Als ich ihm dann gesagt habe, was es war, sagte er 
nur, ich hätte ihm die Überraschung versaut. Die meis-
ten Filme heutzutage sind aber so fucking Mainstream, 
die kann man keinem wirklich versauen. Ich mag Sachen 
wie Jodorowskys „Holy Mountain“, und den kann man 
tatsächlich nur sehr schwer spoilern, haha!
Wenn du einen Zauberspruch lernen könntest, wel-
cher wäre das?
Alter, es gibt so viele magische Fähigkeiten, über die ich 
gerne verfügen würde – zum Beispiel Dinge aus dem 
Nichts erscheinen zu lassen. Mein Zauberspruch würde 
lauten: „Mdmamium apperium/dissapperium!“ Jespers 
wäre kurz: „Asulium!“ Und Witolds: „You shall not pass!“
Dennis Müller

PLANKS
MY LAST RECORD. PLANKS aus Köln sind 
Geschichte. Und doch kommt mit „Perished Bodys“ 
noch ein Album mehr oder weniger posthum hinter-
her. Ralph, der Hauptsongschreiber und Kopf hin-
ter PLANKS, lässt das Ende der Band mit uns Revue 
passieren und blickt auch in die Zukunft.

Wenn du auf die Zeit mit PLANKS zurückblickst, an 
was wirst du dich immer erinnern?
Dass wir immer, egal, was wir gemacht haben, integer 
geblieben sind. Wir haben nie nach Shows gefragt oder 
Labels angeschrieben. Es kam glücklicherweise immer 
zu uns. Wir haben Musik gemacht und gespielt, wir 
waren stets pünktlich und wurden gelobt, sehr unkom-
pliziert zu sein. Wir haben uns weiterentwickelt, ohne 
Trends hinterherzurennen, denn obwohl wir sehr aktiv 
waren, waren wir nie wirklich Teil von irgendeiner Szene. 
Ich bin froh, eine solche Reputation zu hinterlassen.
War das auch finanziell eine schwierige Entschei-
dung, das Album noch zu veröffentlichen?
Es war sowohl für uns als auch für Timo von Golden 
Antenna Records sicher keine spontane Entscheidung, 
zu sagen, man bringt das Projekt zu Ende. Für uns waren 
Shows spielen und Merch verkaufen die einzigen Ein-
nahmequellen. Da die Aufnahmen aber immer länger 
dauerten und wir diesmal ein besonderes Master woll-
ten, wuchs der Kostenberg. Für Timo war es sicher-
lich die noch größere Überlegung. Eine Pressung von 
500 Platten zu machen, für eine Band, die nicht mehr 
live spielt, ist schon ein Risiko. Timo war auch der Erste 
außerhalb der Band, den ich über unserer Entscheidung 
informierte. Wir hatten mit ihm bereits Pläne zur Ver-
öffentlichung gemacht, diese mussten aber alle über-
dacht werden. Timo ist mittlerweile ein guter Freund von 
mir und hat die Band immer unglaublich unterstützt. 
Als er sagte, er glaube an das Projekt und wolle den 
Release von „Perished Bodys“ trotzdem durchziehen, 
war ich sehr froh. Dass jetzt im Vorfeld die Pre-Order so 
gut lief, freut mich für uns und ihn, denn es zeigt uns, 
dass die Leute sich noch gerne an uns erinnern und 
dass Timo keine Fehlentscheidung getroffen hat.
Mit ULTHA hast du ja schon ein neues Projekt. 
Kannst du uns was darüber erzählen?
Da ich in beiden Bands der Hauptsongschreiber bin oder 
war, gibt es alleine von der Art her, wie ich Songs schreibe, 
Ähnlichkeiten. Diese Prägung bekommt man nach so 
vielen Jahren Songwriting nur noch schwer weg. Bei bei-
den Bands ist es mir wichtig, dass die Songs abwechs-
lungsreich, melodiös und fesselnd bleiben, egal, wie lang 
sie sind. ULTHA sind aber eine reine Black-Metal-Band. 
Der Anspruch an die Klangästhetik ist komplett anders. 
Wir sind zu fünft und bringen alle andere Erfahrungen an 
den Tisch, daraus entwickelt sich dann im Proberaum 
etwas ganz anderes als bei PLANKS.
Dennis Müller
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M Y  R E L E A S E  D AT E

B L A C K  T O N G U E
Das neue Album der Band aus England heißt „The Unconquerable Dark“ und 
erscheint am 04. September. Also werfen wir mal gemeinsam mit Sänger Alex 
Teyen einen Blick in die Geschichtsbücher!

Am 4. September 1774 entdeckte James Cook „Neukaledonien“, eine Inselgruppe 
bei Australien. Würdest du überleben, solltest du mal auf einer Insel stranden?
Ich lebe in der Überzeugung, dass ich schnell König dieser Insel werden würde und mit 
eiserner Faust über alle Kreaturen herrsche, während ich mich an Kokosnüssen und 
Ziegenbeinen labe. Aber dieser Traum könnte wahrscheinlich schnell platzen, wenn 
ich mal darüber nachdenke, dass ich nichts von dem Leben in der Wildnis verstehe 
und eine Riesenangst vor Spinnen habe. Nein, ich würde nicht überleben. Ich würde 
drei Tage weinend am Strand liegen und dann zu Staub zerfallen. Aber ich hätte mir 
eine Krone aus Stöckchen gebastelt!
Thomas Edison eröffnete am 04. September 1882 das erste zentrale Kraftwerk 
der USA. Ohne welche Erfindung könntest du dir ein Leben nicht mehr vorstellen?
Das Bidet. Kennst du diese kleinen Waschbecken zum Reinsetzen, in denen du dir den 
Arsch waschen kannst? Sonntage wären nicht dasselbe ohne sie! Es ist unvergleich-
lich, wenn du von einem glorreichen Wochenendschiss auf dem Schlachtfeld mit den 
örtlichen Goblins kommst, durch die Tür zu deinem Örtchen stürmst und dich hinab-
lässt in das wärmende Glück einer Waschung deines Hinterns.
Der Fußballclub Sheffield Wednesday wurde am 04. September 1867 gegrün-
det. Seid ihr Fußballfans?
Nun, ich weiß, dass Eddie, unser Gitarrist, Fußballfan ist. Er spielt in so einem Wochen-
endteam. Der Rest von uns sind ein Haufen Goths aus dem Kellerloch, die die ganze 
Zeit bei Kerzenlicht „Buffy“ schauen, daher wir können keine Sekunde darauf ver-
schwenden, mit irgendeinem Ball rumzuspielen.
L.A. wurde von Siedlern am 04. September 1781 gegründet, und zwar unter dem 
Namen „El Pueblo de Nuestra Señora la Reina de los Ángeles del Río de Por-
ciúncula“. Hast du einen zweiten Vornamen, für den du dich schämst?
Ja, ich heiße Clifford. Ich schäme mich nicht dafür, aber ich hab jede Menge Witze 
in der Schule kassiert, daher rede ich nicht darüber. Ich weiß nicht, ob die anderen 
noch weitere Vornamen haben, aber wir haben uns Alter Egos ausgedacht, die sich 
auf unsere vollen Namen beziehen. Wenn du als mal was von einem Daniel Jameson 
oder Cliff Lexington hörst, dann weißt du Bescheid.
Am 04. September 1669 endete die Belagerung von Candia auf Kreta nach 
21 Jahren, sie ist damit die längste der Geschichte. Wie lange habt ihr an dem 
neuen Album gearbeitet?
21 Jahre? Das muss ja todlangweilig gewesen sein. So nach dem Motto: „Schau mal 
über die Mauer, ob sie noch da sind.“ – „Jup, da sind sie. Zurück in den Bunker, ich 
hoffe wir haben Essen für zwei Dekaden!“ Alles, an das ich mich erinnere, ist, wie ich 
an die Studiomauern gekettet wurde und für einen unüberschaubaren Zeitraum zum 
Schreien gezwungen wurde. Ich vergaß den Namen meiner Mutter, den Geschmack 
von Essen, die Wärme des Sonnenlichts. Nach einer gefühlten Ewigkeit kamen wir 
zurück aus den Tiefen, blass und fahl, in den Händen unseren größten Triumph: „The 
Unconquerable Dark“!
Dennis Müller

Foto: Christin Nitzsche (FallApart.de)
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M Y  M I X TA P E

B L E S S T H E FA L L
Sag mir, was du hörst, und ich sage dir, wer du bist. Sänger Beau Bokan von BLESSTHEFALL geht mit uns ein 
paar seiner Lieblingssongs durch, sowie Stücke ihres neuen Albums „To Those We Left Behind“.

Beau, als ihr das neue Album geschrieben habt, was lief da auf deinem Player? Was hast du gehört, was hat 
dich inspiriert?
Ich habe sehr viel THE MARS VOLTA gehört. Ich denke, sie haben mich dazu gebracht, meinen Stimmumfang weiter 
zu pushen. Wenn du dir den Gesang bei „Walk on water“ auf unserem neuen Album anhörst, dann merkst du, dass 
ich viel höher als sonst singe.
Hast du ein Lieblingsalbum, das immer im Auto läuft und bei dem du jedes Mal mitsingen musst?
Ich habe alle Alben von BLINK-182 im Auto. Vor allem aber „Enema Of The State“. Ich liebe diese Platte, sie macht 
mich nostalgisch. Ich kann jedes einzelne Wort auf ihr auswendig, haha!
Gibt es auch einen Song oder eine Band, die du liebst, aber der Rest der Band hasst?
Hm, gute Frage. Wir hören eigentlich alle die gleiche Musik. Bevor wir eine Show spielen, höre ich immer Drake. Es 
ist schon was völlig anderes, wenn du es mit unserer Musik oder Show vergleichst, aber ich fi nde seine Songs sehr 
catchy.
Gibt es einen Song, den du gerne geschrieben hättest? Nehmen wir an, du könntest einen Song stehlen, 
ohne dass das jemand jemals erfahren würde ...
„Man in the mirror“ von Michael Jackson. Der Song ist Perfektion. Der Text ist so inspirierend. Als Kind hat er mich 
immer zum Weinen gebracht. Ich wollte immer einen Song schreiben, der die gleiche Wirkung auf die Menschen hat.
Gab es ein Album oder eine Band, die dich hat denken lassen: So was will ich auch machen, ich gründe eine 
Band?
Als Kind habe ich viel HipHop und Rap gehört. Dann hat mir jemand METALLICA vorgespielt. Platten wie „Kill ’Em 
All“ und das schwarze Album haben mich zum Rock’n’Roll gebracht. Dann bin ich zum Punkrock gekommen, durch 
Bands wie MINOR THREAT und so. Aber als ich BLINK-182 das erste Mal gesehen habe, wusste ich, das will ich auch. 
Diese pure Energie, ihr Witz und die Art und Weise, wie das Publikum auf sie reagiert, das ist etwas, wonach ich 
strebe.
Ich habe mal gehört, dass ihr auch große THE GET UP KIDS-Fans seid. Welches ihrer Alben magst du am 
meisten?
Oh, eine meiner Lieblingsbands! „Something To Write Home About“ ist mein Favorit und erinnert mich sehr an 
meine Jugend. Ich kann es immer wieder von vorne bis hinten hören.
Lass uns mal über euer Album reden: Gab es da auch Songs, mit denen du Probleme bei der Aufnahme hat-
test, die es vielleicht nicht auf das Album geschafft haben?
Oh, da sind viele Songs, die es nicht auf das Album geschafft haben. Ich hatte große Probleme mit „Walk on water“, 
denn ich hatte meine Stimme ein paar Tage vor den Aufnahmen zu dem Song verloren. Es ist der Song, der auf dem 
Album am schwersten zu singen ist, und ich dachte wirklich nicht, dass ich das schaffe. Ich habe mir ein paar Tage 
freigenommen und einfach nicht gesprochen. Dann kam die Stimme zurück und es hat geklappt. Du kannst diese 
Rohheit bei der Aufnahme hören, ich liebe das.
Ist er auch dein Lieblingssong auf dem Album?
Wow, es ist so schwer, einen Titel auf dem Album herauszuheben. Wir haben sehr, sehr hart daran gearbeitet, jeden 
einzelnen Track zu unserem Lieblingssong zu machen. Wenn ich einen wählen müsste, dann wäre das wahrschein-
lich „Keep what you love & burn the rest“, weil er so anders ist als alles, was wir bislang gemacht haben. Wir haben 
wirklich den Schritt aus unserer Ecke gewagt und etwas Einzigartiges geschaffen. In dieser Hinsicht ist er mein Lieb-
lingssong.
Von all den Bands, über die wie gesprochen haben, welchen Song würdest du am liebsten mal covern? Und 
würdest du ihn zu einem BLESSTHEFALL-Song machen oder ganz anders interpretieren?
Ich würde sehr gerne einen TOVE LO Song covern. Vielleicht „My gun“, aber ohne Geschrei oder Breakdowns. Viel-
leicht akustisch, vielleicht mit der Band, aber auf jeden Fall nah am Original.
Dennis Müller

Foto: Dennis Seelig (facebook.com/Seelisch.Photography)
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MY BROTHER. Die Gebrüder Young sind mit drei weiteren Bandmitgliedern 
TWITCHING TONGUES. Wir haben mit Sänger Colin Young mal darüber geredet, 
wie es ist, mit seinem Bruder in einer Band zu sein.

Wie war das, mit deinem Bruder Taylor an dem neuen Album „Disharmony“ 
zu arbeiten? Gibt es eine besondere Verbindung zwischen euch? Oder ist eine 
Band sowieso wie eine Art Familie, so dass das gar nicht mehr ins Gewicht fällt?
Es hilft auf jeden Fall, wir wohnen ja auch zusammen, also können wir zu jeder Tages- 
und Nachtzeit zusammen Songs schreiben. Es ist immer ein Unterschied, ob du mit 
jemanden sprichst, mit dem du in einer Band spielst, oder mit deinem Bruder. Ich 
würde es aber insgesamt als etwas Positives betrachten.
Also ist es einfacher, mit jemandem Musik zu machen, den man sein ganzen 
Leben schon kennt?
Das würde ich sagen, ja. Wir verstehen uns eh schon gut und werden auch nicht auf 
Tour von komischen neuen Gewohnheiten des anderen überrascht. Wir kennen diese 
Gewohnheiten schon seit Jahren.
Wie ist das, wenn du die Texte schreibst und mit ihm daran arbeitest? Fühlt sich 
das nicht an, als würdest du ihm aus deinem Tagebuch vorlesen?
Es fühlt sich tatsächlich manchmal so an, als würde ich mich ein wenig entblößen, 
aber die meiste Zeit kann er sich mehr mit meinen Texten identifizieren als irgend-
jemand sonst. Aber zu wissen, dass die Leute deine Texte lesen, gehört zu dem Pro-
zess sie zu schreiben, wenn ich also etwas nicht teilen wollen würde, würde ich es auch 
nicht schreiben.
Wenn es um Songwriting und Produktion geht, könnt ihr dann anders miteinan-
der streiten, da ihr Brüder seid?
Wir haben durchaus unsere unterschiedlichen Vorstellungen von gewissen Parts, 
aber wir finden immer einen Kompromiss, so dass wir am Ende beide glücklich sind.
Als ihr noch Kids gewesen seid, wer kam zuerst mit Hardcore- und Metal-Plat-
ten an? Wer hat wen beeinflusst?
Taylor hat mich zu Hardcore und Metal gebracht, ich war oft sehr gespannt, welche 
Platten er wieder mit nach Hause bringen würde und so habe ich ständig Neues ent-
deckt. Wir waren beide total fasziniert von beiden Genres und wollten so viel Informa-
tion und Musik wie möglich aufsaugen.
Wie fanden es eure Eltern, dass beide Söhne so auf diese Musik abfahren?
Es gibt da diese tolle Story von Taylor und unserem Dad in einem Plattenladen, als wir 
noch klein waren. Er sagte damals: „Ich will Jun-Jun hören!“, weil er nicht wußte, wie er 
etwas Härteres beschreiben sollte. Er wünschte sich dann entweder „Ride The Light-
ning“ oder „Master Of Puppets“ von METALLICA, aber unser Dad hat nein gesagt und 
ihm „Superunkown“ von SOUNDGARDEN gekauft.
Was ist das Beste und was das Nervigste daran, mit seinem Bruder in einer Band 
zu sein?
Das Beste ist wahrscheinlich mit ihm zusammenzuleben und dass er Tontechniker ist, 
was das Schreiben der Songs und die Produktion wesentlich einfacher für uns macht, 
als es wahrscheinlich für andere Bands ist. Das Nervigste ist, wenn man sich streitet 
und aus der Wohnung rennt, aber dann merkt, dass man ja immer noch dort wohnt ... 
das passiert häufiger.
Und was nervt deinen Bruder an dir?
Komische Frage. Wahrscheinlich, dass ich meine Klimaanlage anlasse ... wochenlang 
am Stück. Ja, ich denke, das wird es sein.
Dennis Müller

TWITCHING TONGUES
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l i g h t  t h e  f u z e

Ah, Prometheus. Titan der griechischen Mytholo-
gie und bekannt als Freund der Menschen und Kul-
turstifter. Nach ihm beannten sich auch die Schwei-
zer PROMETHEE, wie eine ganze Reihe anderer, denn 
Prometheus scheint auch Namensstifter zu sein. 
Gemeinsam mit Bassist Mathieu Tappolet sind wir 
mal die Namensvettern seiner Band durchgegangen.

Prometheus entstammt der griechischen Mytholo-
gie. Wenn wir uns das Pantheon der alten Griechen 
vorstellen, durch welchen Gott wären die einzelnen 
Bandmitglieder am besten repräsentiert?
Unser Schlagzeuger Nils wäre Zeus, denn er ist der 
Experte, wenn es um sturmähnlichen Lärm geht. Zu 
unserem Gitarristen Elric passt wahrscheinlich Dionysos 
und Sänger Josh wäre Apollo, da er sich für verschie-
dene Künste und Poesie interessiert. Ich wäre Chronos, 
wegen meiner Zeitmanagement-Fähigkeiten und unser 
zweiter Gitarrist Ludo wäre Chuck Norris, denn das ist 
der einzige Gott, der Santiago Boots trägt.
Die „Prometheus Society“ ist eine Vereinigung von 
hochbegabten Menschen. Worin liegt die beson-
dere Begabung eurer Band?
Wir sind bestrebt, in jedem Aspekt der Band möglichst 
fehlerlos zu sein: Musik, Live-Shows, Organisation und so 
weiter. Natürlich sind wir nie vollkommen perfekt. Aber in 
den sieben Jahren, die PROMETHEE nun existieren, hat 
die Motivation, uns dem anzunähern, nie nachgelassen 
und treibt uns an, uns ständig selbst zu übertreffen.
Der Prometheus-Baum war der älteste der Welt, er 
wurde 1964 aus Versehen in Nevada gefällt, da war 
er knapp 4.900 Jahre alt. Was soll von deiner Band 
bleiben, wenn es euch mal dahinrafft?
Darüber haben wir noch nie nachgedacht, aber ich muss 
sagen, dass es zweierlei gibt, das ich gerne mit der Band 
hinterlassen würde. Als Erstes die guten Erinnerungen. 
Unsere, und die der tollen Leute, die wir getroffen haben 
und mit denen wir arbeiten durften, und natürlich der 
Leute, die uns live gesehen haben und eine gute Zeit 
hatten auf unseren Konzerten. Außerdem wäre ich sehr 
stolz darauf, sollte unsere Musik eines Tages für eine 
folgende Generation als Inspiration dienen.
Das „Projekt Prometheus“ der NASA erforscht einen 
Nuklearantrieb für Raumschiffe. Wenn du zu einem 
erdähnlichen Planeten reisen könntest, doch ohne 
die Möglichkeit einer Rückkehr, würdest du es tun?
Das wäre schon eine große Versuchung für mich, denn 
ich bin ein Riesenfan von allem, was mit dem Weltall zu 
tun hat. Aber nie mehr zurückkommen zu können, ist 
für mich ein Dealbreaker. Ich bin den Menschen, die mir 
nahestehen, zu sehr verbunden und es gibt noch so 
viele Dinge, die ich auf der Erde erleben möchte.
Dennis Müller

M Y  B A N D  N A M E M Y  H O M E  T O W N M Y  T R A C K L I S T

P R O M E T H E E H A R L O T T G R EAT COLLAPS E
Melbourne in Australien führt zum vierten Mal in 
Folge die Liste der lebenswertesten Städte der 
Welt an. Also haben wir mal bei Andrew, Sänger und 
Gitarrist von HARLOTT, nachgefragt, wie es sich in 
seiner Heimatstadt so lebt.

Andrew, wie ist Szene bei euch in Melbourne? Wie 
hat sie sich seit deiner Jugend verändert?
Ach, ich wachse doch immer noch auf! Melbourne hat 
die beste Szene in ganz Australien, mit Abstand! Sehr 
loyal und sehr engagiert. Außerdem auch sehr unter-
schiedlich, es gibt gerade ein starkes Revival in der 
Thrash-Szene. Doch jedes Genre des Metal wird in Mel-
bourne immer beliebter, es ist eine gute Zeit für Live-
Shows, viel besser als noch vor fünf Jahren. Hoffentlich 
wächst die Szene weiter.
Was sind deine Lieblingsplätze in Melbourne? Wo 
sollten wir unbedingt mal hin?
Du musst unbedingt in das Bendigo Hotel in Colling-
wood. So viele tolle Erinnerungen, so viele super Shows 
fanden dort statt. Wenn du Heavy Metal und Bier magst, 
dann ist das der Ort, wo du hingehen solltest. Aber wenn 
du Hair Metal bevorzugst, klebrigen Boden, schlechtes 
Licht und fragwürdige Leute, dann kannst du auch die 
Cherry Bar in der AC/DC Lane besuchen.
Was gefällt dir am besten an deiner Heimatstadt? 
Und was weniger?
Das, was allen an ihrer Stadt am besten gefällt: es ist 
das Zuhause. Wir sind alle in der Gegend um Melbourne 
aufgewachsen, es ist nicht die größte Stadt, aber sie ist 
schön anzuschauen. Und hier ist immer was los, egal, 
worauf du so stehst, hier solltest du etwas finden. Aber 
es sind die Vororte um die Stadt herum, die sie ausma-
chen. Tolle Bars, und auch ziemliche Dreckslöcher. Jede 
Menge gutes Essen, Burger scheinen gerade in Mel-
bourne der heiße Scheiß zu sein. Was ich hier nicht 
mag? Wahrscheinlich die Leute, haha! Menschen ver-
sauen einfach alles ...
Gibt es einen Ort, der für HARLOTT besonders wich-
tig ist? So etwas wie euren ersten Proberaum oder 
so? Oder wo ihr euch kennen gelernt habt?
Wir haben immer in einem Laden gejammt, dem Ligh-
ting Lab in Box Hill. Es ist nicht der beste Raum, aber es 
war billig und in der Nähe, also waren wir oft dort. Heut-
zutage neigen wir dazu, mal hier und mal dort zu pro-
ben, aber wir kommen immer wieder mal dahin zurück, 
einfach aus Nostalgie. Wenn wir von Venues reden, 
dann das Tote Hotel in Collingwood. Dort haben wir 
unseren ersten Shows gespielt, und es war immer groß-
artig! Man kann keine schlechte Zeit im Tote haben! 
Kennen gelernt haben wir uns auf der High School, aber 
wer will schon etwas über die Schulzeit hören?
Dennis Müller

Sänger Thomas Barnett ist bekannt als Frontmann 
von STRIKE ANYWHERE. Doch zusammen mit eini-
gen Kollegen von SET YOUR GOALS, DEATH BY STE-
REO und RISE AGAINST, ist er auch als GREAT COL-
LAPSE unterwegs. Das erste gemeinsame Album 
dieses Who’s Who der Hardcore/Punkrock-Szene 
trägt den Titel „Holy War“.

Habt ihr ein Feindbild? („Human target“)
Es gibt ein Internet-Meme, wo eine weiße US-Bürgerin 
namens Holly Fisher zu sehen ist, die arrogant vor der 
Landesflagge posiert, in der einen Hand ein Maschinen-
gewehr, in der anderen die Bibel. Daneben ist das fast 
identische Bild einer verhüllten Frau, mit Koran statt 
Bibel und der Flagge des IS. Ich glaube, das ist unser 
Feindbild. Sie fühlen sich im Recht und der Rest der 
Welt soll brennen, wenn man darin an kritisches Den-
ken, Frieden und Vielfalt glaubt. Wir lieben Dinge, die wir 
nicht verstehen. Wir lieben Menschen, die anders gebo-
ren sind als wir. Das sind Werte, für die ich sterben würde. 
Es ist schräg, aber das Bild verfolgt mich, auch weil es 
zwei Frauen sind und sie Modell stehen für eine Einstel-
lung, die sich aus den so furchtbaren fiktionalen Theo-
rien des Fundamentalismus speist. 
Seid ihr je aufgrund eurer politischen Einstellung in 
Bedrängnis geraten? („Break in case of emergency“)
Die gefährlichste Situation war eine Show mit STRIKE 
ANYWHERE in Moskau. Da gab es eine Bombendrohung 
für den Club, ausgehend von einer Neonazi-Gruppie-
rung. Es ist nichts hochgegangen, aber die Polizei hetzte 
herum. Es war sehr mysteriös. Möglich, dass das nur ein 
Hoax war, um die Show zu verhindern. Es erschien jedoch 
ziemlich real. Neben der Erfahrung gab es noch eine 
Situation auf Tour mit STRIKE ANYWHERE, als wir von 
der italienischen Polizei eine Waffe vorgehalten beka-
men. Wir unterstützten damals mit einer Benefizplatte 
eine Protestbewegung gegen Polizeigewalt im Land 
und die war die ganze Zeit gut sichtbar für die Beamten. 
Damit tut man sich in so einer Situation keinen Gefallen. 
Etwas weit hergeholt, aber: An welchem Ort würdet 
ihr mit GREAT COLLAPSE gerne eure Klangwellen 
verbreiten? („Waves“)
Die Frage gefällt mir. Wir sollten auf den Malediven, 
diesen sinkenden Inseln im Indischen Ozean spielen. 
Ebenso großartig wäre es, in den russischen Wäldern 
an der Wolga zu aufzutreten, in denen eines der letzten 
heidnischen Völker lebt. Dabei würden wir nicht (!) den 
tausendsten Geburtstag von Putin und seinem Russland 
feiern, sondern den Widerstand in diesem Wald. Eine 
dritte Option wäre der Berg Sindschar im Irak, auf den 
Tausende Jesiden vor dem IS flüchteten. Dort ein Rück-
siedlungskonzert zu geben, wäre auch eine tolle Sache.
Florian Auer
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Wir leben in modernen Zeiten, nichts ist mehr privat. Genau diesem Motto fol-
gen auch LASTING TRACES, die durchaus schon mal Dinge auf ihrer Facebook-
Seite veröffentlichen, für die andere sich schämen würden, inklusive Nacktbil-
der, Fußballfantum oder semi-erotische Versammlungen in einer Badewanne. 
Sänger Thomas verteidigt seine Band aber trotzdem ganz gut.

M Y  FA C E B O O K  P O S T S

L A S T I N G  T R A C E S

Ihr wisst vielleicht, dass wir auch gerne mal einen Blick auf die Social-Media-
Seiten von Bands werfen. Auf eurer Facebook-Pinnwand sieht man zum Bei-
spiel zwei von euch beim Videospiele zocken. Wie sehr haben die Aufnahmen 
des neuen Albums unter dieser Ablenkung gelitten? Wer ist der größte Zocker 
bei euch?
Im Studio war zum Glück keine Konsole in der Nähe, die wurde schön zu Hause gelas-
sen. Unser Bassist Julian ist schon ein richtiger Game-Fanatiker. Der zockt alles quer-
beet, seit er in jungen Jahren erstmals einen Gameboy in der Hand hatte. Bei „The 
Legend of Zelda: Ocarina of Time“ ist er immer ganz nostalgisch!
Dann wiederum hängt ihr alle in einer sehr kleinen Badewanne ab. Wie ist das so 
auf Tour, sieht man da schon mal mehr vom Körper der anderen, als einem lieb 
ist? Und wie bekommt man die Bilder wieder aus dem Kopf?
Alle von uns sind zum Glück nicht in die Wanne gestiegen. Aber auf Tour werden rela-
tiv schnell jegliche Benimmregeln, die einem den Eltern mühsam beigebracht haben, 
über Bord geworfen. Da setzt man sich schon mal in die trübe Brühe. Alkohol hilft, so 
manches zu vergessen. Anderes ist jedoch nur schwer zu therapieren.
Stichwort „Wettest rehearsal“: Da sieht man euren Bassisten zum einen im 
„Kleiner Junge am Strand“-Style – also mit Shirt, ohne Hose – und einem Bay-
ern München-Handtuch. Seid ihr Bayern-Fans? Wenn ja, macht ihr euch keine 
Sorgen, ob euch die Leute überhaupt noch mögen, wenn sie das erfahren?
Der gute Herr am Viersaiter hat zwar ordentlich Luft an seine blassen Schenkel gelas-
sen, aber ein Höschen hatte er doch an. War vielleicht auch nur ein Einteiler. Bay-
ern-Fan bin nur ich, aber das auch „Die hard“ – obwohl das den Bayern-Fans ja gerne 
abgesprochen wird. Ich ecke damit auch an und provoziere guten Gewissens blöde 
Kommentare. Love it or hate it! Ich verschone euch jetzt aber mit gängigen Bay-
ern-Slogans.
Dann habt ihr eure Fans entscheiden lassen, welches Shirt ihr druckt. Wie wich-
tig ist es euch, auch Fans mit einzubeziehen?
Im Social-Media-Zeitalter fi nde ich so eine Aktion ganz sinnvoll. Prinzipiell entschei-
den natürlich schon wir, was wir machen oder drucken lassen. Aber die Abstimmung 
über ein Design und die Meinungen von außerhalb einzuholen, eröffnet durchaus 
neue, interessante Sichtweisen.
Euer Album „You + Me“ wird es ja in drei Vinylfarben geben: Welche ist deine 
Lieblingsfarbe und was sagt das wohl über deinen Charakter aus?
Buntes Vinyl gehört immer dazu und ist gerade für Sammler besonders interessant. 
Die Essenz bleibt aber immer Schwarz. Was das über mich aussagt? Ich mag es gern 
simpel und klar, ohne viel Schnickschnack, eine zu dunkle Seite spreche ich mir aber 
ab.
Dennis Müller

08-19Fuze54.indd   15 06.09.15   20:39



16

Ich hatte meinen Account dort nur eingerichtet, um 
mit den Fans zu kommunizieren, also Bilder aus dem 
Proberaum und so albernen Kram zu posten – die 
Leute lieben so was. Aber als ich angefangen habe, 
mit einer echten Kamera Bilder zu machen, wurde 
daraus ein Ort, an dem ich einen weiteren Aspekt 
meiner künstlerischen Arbeit dokumentieren kann: 
meine Fortschritte als Fotograf.

Die Band hat ihren eigenen Account, also habe ich 
nicht das Gefühl, ich müsste sie bei Instagram wei-
ter promoten. Mein Account hat nichts mit LAMB OF 
GOD zu tun, und es folgen mir dort viele Leute, die sich 
nicht um meine Band scheren. Ich nutze es, um meine 
anderen künstlerischen Aktivitäten vorzustellen, wie 
Musik für das Richmond Ballet zu komponieren, in Fil-
men zu schauspielern, mein Buch „Dark Days“ oder 
meine Fotoausstellung in New York zu bewerben. Es ist 
die einzige Social-Media-Plattform, auf der ich aktiv 
bin. Ich glaube, der Account gefällt den Leuten, da ich 
keinen LAMB OF GOD-Content poste, was nur unsere 
Fans ansprechen würde, und nur echte Bilder poste, 
also keine iPhone-Bilder von meinem Essen (wen inte-
ressiert so was?) oder, schlimmer noch, sogenannte 
„Selfies“, was für ein furchtbarer und unsicherer Ego-
angetriebener Schrei nach Aufmerksamkeit. Ich ver-
suche, durch meine Bilder, und manchmal den beglei-
tenden Text, etwas zu erzählen, das tatsächlich etwas 
aussagt, das die Menschen dazu bewegt, einen Aspekt 
ihres eigenen Lebens aus einer anderen Perspektive zu 
betrachten. Das ist, was die Fotografie mit mir macht, 
sie lässt mich zurücktreten und mich meine Umgebung 
wahrnehmen, so dass ich über meinen Platz in der Welt 
und meinem eigenen Leben nachdenken kann. Dies ist 
die größte Funktion der Kunst, meiner Meinung nach, 
und etwas, wonach ich strebe.
Meine Umgebung, was immer sie auch sein mag, ver-
sorgt mich mit Ideen und Inspiration für meine Bilder. 
Ich bin noch nicht so lange bei der Fotografie dabei, und 
ich habe auch noch nicht viel in einem Studio gemacht. 
Ich sehe mich da eher in der Tradition eines ungelernten 
Punkrock-Kids – wie Brassaï oder Henri Cartier Bresson, 
Straßenfotografen aus den frühen Tagen. Ich habe 
weder das technische Know-how noch mache ich viel 
Studioarbeit, also bevorzuge ich die Verwendung von 
natürlichem Licht. Ich versuche, mit dem zu arbeiten, 
was die Welt mir präsentiert, anstatt ihr eine subjektive 
Ästhetik aufzuzwingen.
Ich habe nie in Betracht gezogen, eine Karriere als 
Fotograf zu machen, ich mache das gerade mal seit 
fünf Jahren. Und ich wäre auch kein guter Hochzeits- 
oder Auftragsfotograf. 
Randy Blythe
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Jason von WILDLIGHTS hat mit uns über das Art-
work ihres selbstbetitelten Debütalbums gespro-
chen, wie auch über Farben, John Baizley und des-
sen Einfluss auf viele Künstler und warum Cover-
kunst heute noch wichtig ist.

Wer hat euer Artwork gemacht?
Brian Mercer, er lebt in Philadelphia. Er hat auch schon 
Poster und Shirts für meine andere Band ASG ent-
worfen, ich habe ihn während des Aufnahmeprozes-
ses gefragt, ob er Interesse hätte, das Cover zu gestal-
ten. Er hat zugesagt und so habe ich ihm die Songs 
geschickt, damit er eine Idee davon bekommt, wohin 
das Ganze gehen soll. Einen Monat lang haben wir dann 
Entwürfe und Feedback hin- und hergeschickt, bis wir 
das gefunden hatten, was wir wollten.
Was repräsentiert das Artwork für dich?
Wenn du den Punkt erreichst, an dem dich etwas in sich 
hinein saugt, wenn du weißt, was ich meine, so, wie es die 
Musik hoffentlich tut, dann hast du den Effekt, den du 
haben willst. Es zieht dich hinein.
Was magst du an dem Artwork am liebsten?
Ich mag die Farbgebung und Farbtöne, denn es sind wel-
che, die ich nicht gewählt hätte. Aber ich bin da ein wenig 
reingewachsen, falls das Sinn ergibt, und als ich es in den 
Händen hielt, mochte ich es sehr. Sie sind ziemlich einzig-
artig und werden nicht so oft genutzt wie andere Farben, 
wenn es um Plattencover von harter Rockmusik geht.
Wie wichtig ist das Artwork heutzutage noch, wenn 
man es sowieso nur noch als winziges Icon für seine 
mp3s auf einem Bildschirm sieht?
Als ich aufgewachsen bin, war ich immer ein großer Fan 
von Coverartwork. Ich fand das immer sehr wichtig, und 
wenn Bands sich da nicht so viel Mühe geben, dann bin 
ich schon ein wenig enttäuscht. Aber es ist toll, jetzt, da 
Vinyl wieder einen Aufschwung erlebt, dass man eine 
Platte wieder richtig in den Händen halten kann. Wenn 
ich wirklich Fan von etwas bin, dann brauche ich natür-
lich das Vinyl, auch wegen des Artworks.
Welche Platten haben ein so tolles Artwork, dass du 
sie auch gekauft hättest, wenn dir die Musik nicht 
gefallen hätte? Gibt es einen Künstler, den du wirk-
lich magst?
Ich bin mir sicher, dass mir das in meiner Jugend pas-
siert ist, haha! Als Kind mochte ich die Cover von JANE’S 
ADDICTION oder PINK FLOYD. Ich denke, heutzutage 
kommt kaum jemand an John Baizley von BARONESS 
heran, seine Sachen sind unglaublich. Er hat viel für das 
Coverartwork insgesamt getan, er hat es wieder wichtig 
gemacht, auf eine moderne Art und Weise. Er hat viele 
Künstler und Bands inspiriert, auch unseres ist sicherlich 
davon beeinflusst, wenn auch mit einem eigenen Touch.
Dennis Müller

W I L D L I G H T SL A M B  O F  G O D
M Y  A R T W O R KM Y  I N S TA G R A M

KLANGUNDKLEID.DEKLANGUNDKLEID.DEKLANGUNDKLEID.DE
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MY VIDEO. Das Video zu „Radioaktivität“ des Berliner Trios ist eine ähnli-
che Sinnesexplosion für die Augen wie ihre Musik für die Ohren. Bassist Jan und 
Gitarrist Moritz erläutern diesen audiovisuellen Output zu ihrem Album „Besuch 
von Innen“.

Ich finde das Video ziemlich klasse. Wer hat es gedreht und wie lange habt ihr 
daran gearbeitet?
Jan: Es ist das erste Video, das wir ziemlich im Alleingang als Band produziert haben. 
Bei den ersten Überlegungen war neben der Band auch Käptn Peng mit dabei. Moritz 
hat das Script ausgearbeitet und auch beim Dreh Regie geführt. Unser Schlagzeu-
ger Oli und Jan hatten die organisatorischen Fäden in der Hand. Florian Hertweck, 
ein Schauspielerkumpel von uns, ist dann in die Rolle des manischen Bänkerty-
pen geschlüpft. Er hat sich drei Tage lang komplett fertig gemacht mit den ganzen 
Choreos und Turnübungen. Danach war er dementsprechend platt. Johannes Plank 
war für Kamera und Schnitt zuständig, er war bereits bei unserem vorherigen Video 
„Schneckendasein“ dabei und ist im Dunstkreis unseres Labels Kreismusik ziemlich 
aktiv und in viele Videos involviert.
Warum habt ihr euch für diesen Song als Video entschieden?
Moritz: Der Song ist hart auf der Textebene, aber der Gesang und die Struktur des 
Stücks sind sehr eingängig. Dieser Kontrast hat uns förmlich dazu eingeladen, ein 
völlig übertriebenes Video über den Exzess des Kapitalismus zu machen. Wir woll-
ten, dass der Zuschauer ein bisschen mit seinem Gewissen kollidiert. Unser Bänker ist 
abgesehen von seiner totalen Selbstüberschätzung und Zerstörungswut ja ein sehr 
sympathischer Held.
Kann man jetzt mit ähnlichen freshen Dancemoves wie im Video bei euren 
Shows rechnen?
Moritz: Ja, das kann man. Und wir wollen auch, dass das Publikum so was macht. Sta-
gediven ist ja vorbei, das will keiner mehr. Das wäre doch eine tolle Möglichkeit, um 
der Angepasstheit von Punkrock auch noch den entsprechenden Tanzstil zu geben. 
Wer sich die Tanzchoreo mit Papptüte über dem Kopf draufschafft, hat unseren volls-
ten Respekt.
Das ganze Video strotzt ja nur so vor vielsagenden Kleinigkeiten ... Ich habe das 
jetzt ein paar Mal gesehen und entdecke immer wieder etwas, wie den Geld-
baum oder die Griechenlandfahne, mit der die Goldmedaille geputzt wird. Gibt 
es etwas, das noch keiner entdeckt hat?
Jan: Es gibt ziemlich viele Details, die man erst nach ein paar mal Anschauen checkt, 
aber die können wir jetzt natürlich nicht alle hinausposaunen.
Warum versteckt ihr euch unter den Papiertüten? Oft können Bands es ja gar 
nicht erwarten, mal ihr Gesicht in eine Kamera zu halten ...
Moritz: Videos, in denen du coole Musiker siehst, die coole Musik spielen, gibt es 
schon sehr viele. Wir wollten selber in die Rolle der gesichtslosen Weltunterdrücker 
schlüpfen. Das passt auch besser zum theatralischen Stil des Videos. Du kriegst im 
hüftschwingenden Mitsingrefrain mitgeteilt, dass deine Spezies auf diesem Planeten 
ausgedient hat. Das Ganze soll aber nicht mit erhobenem Zeigefinger geschehen. 
Deshalb passen dazu keine herumhüpfenden Punkerjungs. Aber im nächsten Clip zei-
gen wir bestimmt auch mal wieder unsere Gesichter.
Dennis Müller

VÖGEL DIE ERDE ESSEN
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Wie immer landen viele CDs und Briefe auf dem Schreibtisch im Fuze-Büro. Und auch wenn nicht alle Bands immer ihren Platz bei uns 
finden, so haben wir doch extra diese Rubrik aus der Taufe gehoben, um ein paar von ihnen doch eine Chance zu geben, die durchaus 
eure Aufmerksamkeit verdient hätten. Also auf in eine neue Runde Up & Coming!

U P  &  C O M I N G

UP

Heimat: Da wir alle in eher kleinen bis mittelgroßen Dör-
fern aufgewachsen sind, war es für uns nur logisch, mit 
Stuttgart in das größte Dorf der Welt zu ziehen. Zwar gibt 
es hier kaum noch gute Möglichkeiten, Konzerte zu ver-
anstalten, und wenn es doch mal welche gibt, ist meis-
tens eher wenig bis nicht wirklich viel los, aber immer-
hin sind die meisten Leute unfreundlich und die Mieten 
unfassbar hoch. Jeder von uns hat zu irgendeinem Zeit-
punkt mal im JuHa West, einem der letzten Orte für gute 
Hardcore-Shows in Stuttgart, ausgeholfen, daher ken-
nen wir alle die Perspektive eines Veranstalters und ver-
suchen immer, die unkomplizierteste und pünktlichste 
Band der Welt zu sein. Das klappt auch eigentlich super, 
außer man stellt mir die Frage, ob ich noch was an mei-
nem Monitorsound geändert haben möchte.
Was war: Wir haben uns vor zwei Jahren aus den Über-
resten verschiedener Bands und einem gemeinsamen 
Freundeskreis heraus gegründet. Dann haben wir erst-
mal ein paar Songs geschrieben, von denen wir zwei 
sehr roh aufgenommen und auf CDs gebrannt haben. 
Seitdem spielen wir quasi überall, wo wir spielen dür-
fen. Letztes Jahr haben wir noch ein paar mehr Songs 
geschrieben und die als EP aufgenommen, wodurch 
wir uns erhoffen, noch ein bisschen öfter in dem einem 
oder anderen ranzigen Keller auftreten zu dürfen.
Was ist: Ich trinke Kaffee und rauche zu viel während 
ich alles für den Release der Platte plane, und versu-
che, Leute davon zu überzeugen, uns irgendwo auf die 
Bühne zu lassen. Wir freuen uns wie kleine Babys auf die 
Platte und sind jeder einzelnen Person, die an der Ent-
stehung beteiligt war, über alles dankbar. Wir sind wirk-
lich vielen Leuten riesige Gefallen schuldig und wir wis-
sen jede Sekunde, die sich jemand wegen uns Arbeit 
macht, ohne Ende zu schätzen.
Was kommt: Besagte EP wird im September über ein 
paar wirklich großartige Labels, geführt von noch groß-
artigeren Menschen, als einseitige Twelve Inch raus-
kommen. Wir spielen eine kleine Releaseshow und wei-
ter haben wir noch nicht wirklich geplant. Wir hoffen 
aber natürlich, dass die eine oder andere Person das 
irgendwie ganz cool findet, was wir da so machen, und 
wir dadurch ein bisschen öfter spielen können.
Selbstverständnis: Das Ganze hat angefangen, als 
vier Kumpels, die abhängen, Pizza essen und ein wenig 
auf ihre Instrumente einprügeln. Zwei Jahre später ist es 
immer noch genau das, nur dass wir mittlerweile ab und 
zu auch selber kochen.
Klingt wie: Vier ein bisschen zu melancholische Mitt-
zwanziger, die sich nicht entscheiden können, ob sie lie-
ber NIRVANA oder NAILS hören wollen, und Midtempo-
Songs über alles lieben.
Felix, Bass

YOUNGER US DESOLATE X CREATE AN ELEGY
Foto: Martina Woerz

Heimat: Wir kommen aus München in dem schönen 
Bayernland! Bei uns ist die Melodic-Hardcore-Szene 
zurzeit immer mehr im Kommen. Unsere Band besteht 
aus, Domi F., 18 Jahre, Gitarre und Vocals, Steve, 17, 
Bass, Chris, 21, Schlagzeug, und mir, Domi Z., 19, Vocals. 
Wir schöpfen unsere Inspiration aus den Bands, die 
wir privat hören. Anfangs machten wir Musik im Stil 
von VANNA und THE GHOST INSIDE, entschieden uns 
jedoch dafür mehr in Richtung des Melodic Hardcore/
Post-Rock zu gehen.
Was war: Wir alle hatten in der Vergangenheit schon 
andere Bands. Anfangs wollte ich, damals noch als 
Schlagzeuger, mit Domi F. und Steve eine Pop-Punk 
Band gründen, jedoch merkten wir schnell, dass diese 
Musikrichtung für uns so nicht funktioniert. Kurz darauf 
suchten Domi F. und Steve einen Sänger für eine Melo-
dic-Hardcore-Band. Aber dann merkten wir schnell, 
dass wir mit mir als Vocalist doch einen gemeinsamen 
Weg gehen können. Anfangs hatten wir noch einen 
anderen Schlagzeuger, seit gut einem Jahr gehört Chris 
zu der DxC-Familie.
Was ist: Als wir begonnen haben in die Melodic-Hard-
core-Richtung zu gehen, haben uns BEING AS AN 
OCEAN und THE ELIJAH am meisten beeinflusst. Uns 
hat am meisten gefallen, dass sie einen komplett 
neuen Sound gemacht haben. Schlussendlich haben 
wir uns zwar inspirieren lassen, aber haben doch unse-
ren ganz eigenen, unverwechselbaren Sound gefun-
den.
Was kommt: Vor kurzem haben wir unsere neue EP 
rausgebracht. Für die nächsten Monate haben wir 
einige Konzerttermine, als Highlight spielen wir in 
München mit IT PREVAILS. Derzeit arbeiten wir an 
unserem ersten Album und schreiben fleißig Songs. 
Bisher haben wir zwei EPs und drei Singles veröffent-
licht.
Selbstverständnis: Wir alle hatten in unserem jun-
gen Leben schon schwierige Zeiten und möchten 
mit unserer Musik anderen Menschen Hoffnung und 
Stärke geben. In unseren Texten spiegeln sich viele 
Probleme wider, sei es der Tod eines geliebten Men-
schen oder eine zerbrochene Freundschaft. Wir 
möchten mit unserer Musik vermitteln, dass das Leben 
trotz aller Probleme weitergeht und man sich immer 
auf seine Freunde und die Musik verlassen kann. Wir 
möchten auch zeigen, dass man Gefühle zulassen 
kann und dadurch nicht gleich schwach ist. Musik ist 
in unseren Augen die stärkste und schönste Sache der 
Welt, auch in schlechten Zeiten ist sie immer für einen 
da. DxC stehen genau hinter der Aussage, dass Musik 
verbindet.
Domi Z., Gesang

Heimat: Vier von uns stammen aus Coventry, aber 
unser Schlagzeuger kommt aus Birmingham, wo wir 
auch momentan leben. Die Szene in Coventry ist 
furchtbar, um ehrlich zu sein, und existiert nicht wirk-
lich. In Birmingham spielen alle Bands, zu denen wir auf-
schauen. Insgesamt hat die Stadt eine starke Szene, in 
allen Bereichen, und ich bin mir sicher, dass das einen 
Einfluss auf uns hat, da wir hier fast alle Bands, die uns 
inspirieren, live gesehen haben.
Was war: Unser Sänger Sam, Kieran, unser Gitarrist, 
und ich haben zusammen in Bands gespielt, seit wir 14 
Jahre alt waren. Nacheinander kamen die anderen bei-
den dazu und AN ELEGY waren geboren. Eigentlich sind 
AN ELEGY die Wiedergeburt unserer ersten Band CRIES 
FROM BENEATH, aber während der Arbeit an unserem 
Debüt haben wir gemerkt, dass das weit über unsere 
alten Sachen hinausgeht, und mit den ganzen Line-
up-Wechseln hatte es eh keinen Sinn mehr, unter dem 
alten Namen weiterzumachen. Seit Mai dieses Jahres 
sind wir jetzt AN ELEGY. Leider wurden wir direkt wieder 
zurückgeworfen, da sich unser Gitarrist Suraj beim Ska-
ten schwer am Kopf verletzt hat. Aber jetzt ist er wie-
der fit und wir haben unsere ersten beiden Konzerte 
gespielt.
Was ist: Wir haben gerade unsere EP „Embrace 
The Rain“ veröffentlicht und bislang bekommen wir 
unglaubliches Feedback! Man kann sie überall bekom-
men oder auf YouTube streamen. Wir haben noch ein 
Video zu „Ghost Pt. II“ gedreht und ein Cover von Taylor 
Swifts „Bad blood“ veröffentlicht. Wir konzentrieren uns 
nun darauf, so viel wie möglich zu spielen.
Was kommt: Unser Ziel für das kommende Jahr ist es, 
unser Debütalbum zu veröffentlichen und so viel wie 
möglich auf Tour zu sein. Wir wollen so hart es nur geht 
arbeiten, um unseren Namen da draußen bekannt zu 
machen. Wir wollen einfach möglichst viel unterwegs 
sein, reisen und so viele Orte sehen, wie wir können!
Selbstverständnis: Wir sind eine Familie. Ich bin mit 
dreien aus der Band aufgewachsen und kenne sie fast 
die gesamten meiner 19 Jahre. Stephan, unser Drummer, 
ist noch nicht so lange dabei, aber es fühlt sich an, als 
würde ich ihn genauso lange kennen. Ich denke, was die 
Band charakterisiert, ist der Wille, hart zu arbeiten und 
unser Ziel zu erreichen. Wir haben die Band gegründet, 
um neun Monate im Jahr auf Tour zu sein und die Welt zu 
sehen, so wie die Bands, zu denen wir aufschauen.
Klingt wie: Ich würde sagen, unsere Band klingt wie 
FIT FOR A KING, PARKWAY DRIVE, EMMURE und BURY 
TOMORROW. Aber so ziemlich jede Band, die wir live 
gesehen haben, beeinflusst uns. Wir wollen einfach das 
Gleiche wie diese Bands erreichen.
Adam Walker, Bass und Gesang
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Um den Rummel um Englands Aufsteiger zu ver-
deutlichen, sei erwähnt, dass dieses Midsom-
mer-Interview, dem einzigen zur neuen Platte, 

schon zu einem Zeitpunkt stattfinden musste, als weder 
Albumtitel noch Tracklist und nichtmal das „Throne“-
Video bekannt waren. Nur irgendwelche Regenschirm-
Logos schwirrten im Netz herum. Soviel Geheimnis und 
Vorplanung gibt es mittlerweile um eine Band, um die 
sich noch vor wenigen Jahren kaum jemand scherte, die 
sich ihren rasanten Aufstieg aber, ob man es hören will 
oder nicht, mehr als verdient hat. BMTH sind mit dem 
2013er „Sempiternal“ durch alle Decken und unter 
jede Bettdecke geknallt. Gründe hierfür gibt es viele: 
Der oberflächliche (Bett-)Gedanke fällt dir als ober-
krasser Typ, der darauf schwört, nur Zeug wie CHELSEA 
GRIN zu hören, natürlich als Erstes ein: Die Frauen ste-
hen eben auf Superfronter Oli Sykes, Inhaber des über-

coolen Klamottenlabels Drop Dead (das immerhin eins 
der ersten wichtigen veganen Statements mit dem 
„Meat Sucks“-Shirt abgab), übertätowiert, überzer-
brechlich, übersüß lispelnd und eben auch wegen sei-
ner schüchternen Art genauso der Über-Außenseiter 
wie die immer zahlreicher werdenden Kids in den ersten 
fünfzig Reihen. Aber: Ohne die sich mächtig entwickeln-
den Songs hätten es Oli und seine Kumpels nicht über 
die englischen Stahlmetropole hinaus geschafft. BMTH 
sind keine Poser, sondern passionierte Musiker. Und mit 
„Sempiternal“ hat man den wüsten Spit-Deathcore aus 
„Count Your Blessings“-Tagen eben ganz langsam zum 
Nebenelement gemacht, was sich schon auf „There Is 
A Hell ...“ von 2010 angedeutet hat. Die Verbindung 
von Verletzlichkeit durch wehmütige Gesangspassagen 
mit der früheren Angepisstheit vereinte auf einmal alle 
Gefühlswelten. Der Bann war durch alle Hörerschichten 

gebrochen. Ein Sound, der jetzt allen was bietet. Bru-
talen Grindcore ohne Gesicht gibt’s nunmal wie Sand 
am Meer, aber die Bring-Me-Mixtur eben nicht. Noch 
dazu von glaubwürdigen Normalo-Jungs ... Klar, die har-
ten Deathcore-Boyfriends der BMTH-Fangirls bleiben 
CARNIFEX und WHITECHAPEL treu, mussten dennoch 
zugeben, dass sich Songs wie „Shadow Moses“, „The 
house of wolves“ oder „Sleepwalking“ ins Hirn und auch 
die irgendwo versteckten Feelings gefräst haben. Also, 
auf einmal wurden die einst abgelehnten Engländer für 
die Live-DVD sogar in die riesige Londoner Wembley-
Arena geschubst. Oben angekommen? Nope. Denn was 
jetzt, im nächsten Schritt bei der Band passiert, konnte 
wirklich keiner erahnen. Ihr immer bescheiden wirkender 
kleiner, großer Gitarrist Lee Malia und der neue Master-
mind, Keyboarder und Produzent in Personalunion, Jor-
dan Fish, erzählen vom aktuellen „Bandspirit“.

THIS FU**ING HAPPY SONG. Lassen wir die Katze gleich aus dem Beutel: Fast hätten wir diese Titelstory spaßeshalber mit „Ihr 
letztes Cover“ überschrieben. Doch im Affekt so auf das neue Album „That’s The Spirit“ zu reagieren, mit einem Sound, der zunächst 
„eher gar nicht“ nach Fuze-Lesern schreit, wäre nicht nur egoistisch, sondern würde auch der musikalischen Größe von Sheffields 
Wunderjungs nicht gerecht. Denn eins wird schnell vergessen: BRING ME THE HORIZON sind seit dem Tag ihrer Gründung immer genau 
das, was du nicht in ihnen siehst. You get that spirit?

BRING ME 
THE HORIZON
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ES GEHT OHNE
„Schon während ,Sempiternal‘ haben wir gemerkt, dass 
wir die meisten Dinge selber in die Hand nehmen kön-
nen. Und da ich schon, bevor ich 2013 ganz zu den 
Jungs stieß, viele Bands produziert habe, lag es mehr 
als nahe, dass wir jetzt alleine gehen. Ich weiß nunmal, 
wie unsere Drums mikrofoniert werden müssen, und Lee 
kennt die Gitarrensounds, die er braucht, genau. So 
gab es keinen Anlass mehr, noch jemanden ins Boot zu 
holen. Wir taten das also nicht, um Produzentenkosten 
einzusparen, denn von diesem Geld sehen wir sowieso 
nichts“, erzählt der grinsende Jordan, während Lee die 
Ende letzten Jahres veröffentliche Single „Drown“ als 
Test erwähnt: „Der Release war nicht geplant, aber da 
der Song so schnell fertig wurde, wollten wir das für die 
Fans nutzen, um die Wartezeit zu verkürzen, aber auch 
um zu sehen, ob der Sound so ankommt, wie wir ihn ver-
stehen.“ Dass alles so flüssig und zügig hingehauen hat, 
verdankt die Band nicht nur ihrer stabilen Freundschaft 
oder dem angenehmen Klima auf der griechischen Insel 
Santorini in Griechenland, wo man das meiste aufnahm, 
sondern eben Jordan, der sich neben Oli in nur zwei Jah-
ren zum neuen Mittelpunkt entwickelte.

DER NEUE MACHER
Aber warum kam es dann dazu, dass die Band ihn auf 
einmal brauchte? Lee schwärmt: „Wir kannten Jordan 
schon länger von seiner Band WORSHIP, von der wir 
alle Fans waren, und da wir bei den letzten Alben immer 
Leute für Electro-Elemente angeheuert haben, wie zum 
B. Skrillex, kamen wir natürlich auch auf Jordan zu. Oli 
merkte dann, dass wir mehr als nur ein paar Sounds ver-
wenden müssen, um irgendwie weiterzukommen. Und 
schon hatten wir ein neues Bandmitglied ...“ Dass eine 
„reine“ Deathcore-Truppe einen Keyboarder anheuert, 
kommt im Falle BMTH nicht überraschend, zumal dieser 
weit mehr als nur Aufgaben am Klavier erledigt. Er lässt 
nicht nur Samples vom Stapel, und spielt Pianopassa-
gen, sondern kontrolliert den so wichtigen „Klick“ für 
den Drummer. Der Grundbeat, an dem sich alles aus-
richtet, liegt also in seiner Hand. Genau zu der Sekunde 
wird Jordans Pole Position lustigerweise bestätigt, als 
er das Interview kurz unterbrechen muss, da die fal-
sche Audiospur auf das „Throne“-Video gelegt wurde, 
das am nächsten Tag veröffentlicht werden sollte. Also 
bringt er den „Shit“ am Laptop und mit Handy am Ohr in 
Ordnung. Kein Problem, kein Stress. Zurück kommt der-
selbe lässig schlendernde Typ, der so abgebrüht wirkt, 
als sei er schon Jahrzehnte im Big Business.

DER NEUE SOUND
Dass mit ihm alles mehr in Richtung Elektronik gehen 
würde, kann man sich vorstellen, dass nun aber LIN-
KIN PARK oder vielleicht sogar MUSE in den Sinn kom-
men, nur etwas heftiger, ist schon eine starke Num-
mer. Für Fans der Band sind die laufenden Diskussio-
nen im Netz aber dennoch völlig egal. Sie wissen: BMTH 
wären nicht sie selbst, wenn sie noch so klängen wie 
ein Jahr zuvor. Überhaupt: Die seit 2004 existierende 
Band tat schon immer das, was sie wollte, und vielleicht 
genau deshalb mit wachsendem Selbstbewusstsein, 
weil sie von Beginn an Widerständen ausgesetzt war. 
So konnte sogar der bekannte schwedische Produzent 
Fredrik Nordström (bekannt durch zahlreiche Metalge-
schichten wie OPETH oder DIMMU BORGIR) beim fet-
ten Debüt „Count Your Blessings“ erst nichts mit ihnen 
anfangen, verzog sich sogar, bis er merkte, was in den 
Jungs steckt. Lee bestätigt, dass sich alles ganz natür-
lich entwickelt hat: „Von ,There Is A Hell ...‘ zu ,Sem-
piternal‘ scheint für viele sicher ein größerer Schritt 
als für uns. Genauso wie jetzt zu ,That’s The Spirit‘. Es 
zählt nur, was sich beim Schreiben gut anfühlt. Außer-
dem sind wir seit dem letzten Album sehr befreit, denn 
die härteste Zeit, als alles auf der Kippe stand, liegt 
schon hinter uns. Wir fühlen uns, als hätten wir nichts 
zu verlieren.“ Lee spielt darauf an, dass es zu „Sem-
piternal“ fast nicht gekommen wäre. Der frisch verhei-
ratete Oli Sykes (Traumhochzeit in der Toskana) gab 
zu, dass er jahrelang ketaminsüchtig war, machte das 
sogar öffentlich in seiner unerwarteten Rede anläss-
lich der Auszeichnung als „Beste internationale Band“ 
bei den AP Music Awards 2014, als er seinen Bandkol-
legen für ihre unglaubliche Geduld dankte. Nach seiner 
Reha-Zeit wurde das (dort ebenfalls ausgezeichnete) 
Album so zum großen Befreiungsschlag. Alles, was 
danach kommen sollte, konnte also gar nicht schief-
gehen. Jordan ergänzt: „Und ja, wir hören kaum noch 
extreme Musik, uns interessieren eher große Songs, 
mich im Besonderen die Arrangements. Auch gefühls-
mäßig sind wir natürlich nicht mehr ganz so die dauer-
frustrierten Teenies – und es wäre Bullshit, so zu tun als 
ob. Wir wollten den Fokus mehr auf die Refrains legen. 
Wenn die Texte den Leuten etwas geben können, wol-
len sie die Songs auch mitsingen, und genau dann ist 
es für mich ein starker Song. Also hat Oli viel Gesangs-
unterricht genommen, weil er deutlich variantenreicher 
zu Werke gehen und der Klargesang dominieren sollte. 
Es geht nicht um die Mädchen, die die Songs mitsin-
gen, sondern darum, ob einen etwas berührt oder 
nicht. Also ist das auch völlig unsinnig zu behaupten, 
dass wir aus Erfolgsgründen ein Pop- und kein Metal-

Album produziert haben. Wir sind nicht eingeschränkt 
durch bestimmte Erwartungen oder eine Szene, da wir 
sowieso nie hundertprozentig zu einer gehört haben.“ 
Auch die spezielle Art, wie Oli im Songwriting-Pro-
zess mitwirkt, blieb laut Lee gleich: „Der Cheerlea-
der-Anfang von ,Happy song‘ ist beispielsweise seine 
Idee gewesen, typisch, denn er spielt kein Instrument, 
fühlt dafür aber jeden Part. Das ergänzt sich mit unse-
rer Arbeit, weil er eher den passenden Vibe spürt, den 
ein Song haben sollte.“ Dann werden wir von „Suicide 
Season“ wohl live bald nichts mehr hören oder? Jordan 
entschuldigt sich: „Vergebt mir, aber ich bin bei dem 
Altmaterial so gut wie arbeitslos. Ehrlich, auch wenn wir 
die Songs pimpen würden, kann ich da nichts machen. 
,Chelsea smile‘ nehmen wir ja noch mit, okay, aber mehr 
davon? Ich meine, ich könnte fake Keyboard spielen, 
wäre ’ne coole Auszeit, ich weiß auch, dass es Bands 
gibt, die so was machen – aber das widerspricht mei-
ner Musikerehre.“ 

HAPPY DEPRESSION
Am letzten Song des Albums, „Oh no“, einem sehr son-
derbaren Eurodance-Schocker mit Billig-Beat, plötzli-
chem Saxophon, Synthie statt Gitarre und sogar Strei-
chermomenten zeigt sich vollends die Unberechen-
barkeit, aber auch die typische „Whatever“-Haltung. 
Daran sei auch Lee schuld, so Jordan: „Der Beat war 
seine Idee! Wie sich der Track dann entwickelte, keine 
Ahnung. Er erzählt eigentlich von etwas Ernstem, wie 
du losziehst, um eine Drogennacht ohne bestimm-
ten Ausgang zu erleben. Und wie sich das als über-
haupt nichts Besonderes anfühlt. Dass wir mit allem 
herumprobierten und ein Saxophon einbauten, war 
uns gerade egal. Wenn du jetzt, ganz am Schluss, das 
Album noch magst, dann magst du uns aber wirklich, 
haha!“ Hier zeigen sich die wahren Briten: Bei dem  kno-
chentrockenen Humor weiß man oft nicht, was viel-
leicht ernst gemeint war und was nicht. (Googlen bitte: 
Bring Me The Horizon+Aids+Interview. Und ihr landet 
beim „Das Ding“-Talk vom Rock am Ring 2013 – lohnt 
sich!) Irgendwie zeigt aber gerade so was, wie krass es 
bei der Band derzeit läuft. Dabei wollte ihr Label ihnen 
eigentlich ein paar Monate Auszeit verordnen, wie Jor-
dan meint: „Die Pause brauchten wir komischerweise 
gar nicht. Wir haben, ohne dass sie es mitbekommen 
haben, schon drei Wochen nach dem Wembley-Gig mit 
dem Schreiben angefangen. Und irgendwie waren wir 
uns auch noch nie so einig wie jetzt. Der einzige Krieg, 
der bei uns stattfindet, läuft beim Zocken von ,FIFA‘ 
oder ,Call of Duty‘, das ist kein Spaß mehr, wenn dir 
jemand vor lauter Wut den Hintern ins Gesicht presst.“

DIE MACHT DER SYMBOLE
Nicht ohne ist bei BRING ME THE HORIZON von jeher 
auch das Spiel mit Gegensätzen und Symbolen. Bei 
„Sempiternal“ war es eine Variante der „Blume des 
Lebens“, einem historischen kreisrunden Schutzsym-
bol, das wie eine Blüte aussehend die Perfektion der 
Natur darstellt, und jetzt bei „That’s The Spirit“, ihrem 
„schwarzen“ Album, schwirrte noch vor jeder ande-
ren News ein Regenschirm-Motiv durchs Netz. So kre-
iert man Mystisches, oder? „Im Prinzip wollen wir schon 
etwas Kraftvolles vermitteln, das aber eher unschein-
bar. Der Regenschirm schützt dich, auf jeden Fall passt 
er zu den Texten: Wie du durch das deprimierende 
Leben am Ende doch noch durchkommst.“ So stehen 
wir vor einem sehr persönlichen Album, dessen Titel 
natürlich nicht als „happy“ interpretiert werden darf. 
„That’s The Spirit“ ist eigentlich eine oberflächliche 
Floskel, die genau der ablässt, der etwas Bedeutendes 
sagen will, obwohl er dies gar nicht spürt. „Genau das 
ist es!“. Eigentlich ziemlich zynisch und düster. Und auf 
einem richtig poppigen Album etwas sehr Nachdenkli-
ches gegen die Scheinheiligkeit. Gegen die Oli und Co. 
immer noch vehement anschreien beziehungsweise 
„nur noch“ ansingen. Das hat schon Spirit ...
Andrash Kais

Foto: Maik Kleinert (maikkleinert.com)
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Alles in Bezug auf diese Band geschieht schnell 
und direkt. Das schätze ich sehr, denn ich weiß 
stets, woran ich bin“, bemerkt Frontmann Tre-

vor Strnad. „Unsere Karriere ist recht stringent verlau-
fen. Wir haben hart gearbeitet und viel investiert; uns 
nicht zuletzt auf Tour mehrfach total verausgabt. Doch 
immer hat eins zum anderen geführt. Als 2007 ,Noctur-
nal‘ erschienen ist und wir erstmals die Summer Slaugh-
ter-Tour als Headliner gespielt haben, wussten wir, dass 
sich alles zum Guten wendet. Unsere Einschätzung hat 
nicht getrogen. Vom Gefühl her würde ich sagen, dass 
,Abysmal‘ nun einen weiteren Wendepunkt markiert. 

Alles wird noch einen Tick größer. Die Tourangebote und 
das bisherige Fan-Feedback lassen das absehen.“ Auf 
Nachfrage bekräftigt der Sänger, dass es tatsächlich so 
„einfach“ ist: „Je mehr Arbeit wir investieren, desto bes-
ser läuft es. Diese Rechnung geht für uns nach wie vor 
auf. Deshalb halten wir die Schlagzahl hoch und lassen 
nicht nach. Alle zwei Jahre ein neues Album herauszu-
bringen und dazwischen möglichst viel zu touren, ist für 
uns der ganz normale Lauf der Dinge. Unser Leben ist 
nicht glamourös, doch wir können uns nicht beschwe-
ren. Die Band ist das, was wir kennen und fortbeste-
hen sehen wollen. Gitarrist Brian und ich sind die bei-

den verbliebenen Gründungsmitglieder und über einen 
Pakt miteinander verbunden. Wir sprechen nie darüber, 
doch wir wissen, dass wir so lange weitermachen werden, 
bis nichts mehr geht. Unser Traum ist Realität gewor-
den und wir leben ihn. Mehr braucht es für uns nicht. Zu 
Beginn wollte ich lediglich ein Album fertigstellen und 
auf einem etablierten Label herausbringen. Damit wäre 
ich zufrieden gewesen. Inzwischen sind es deutlich mehr 
geworden; es ist ein Wahnsinn. Wann immer ich mich 
daran erinnere, bin ich sofort voller Tatendrang. Auch 
als Band sind wir aufgeregt und voller Energie, da wir die 
Erfolge unserer Anstrengungen stets vor Augen haben.“

IMMER WEITER. Die Workaholics THE BLACK DAHLIA MURDER legen mit „Abysmal“ ihren siebten Longplayer vor. Trotz Zwei-Jah-
res-Rhythmus und Tour-Marathon ist melodisch-extremer Death Metal auf absolutem Spitzenniveau zu hören, der ebenso rigoros wie 
rabiat-hymnisch inszeniert wird und für so manche Überraschung gut ist.

THE 
BLACK 
DAHLIA 
MURDER

Foto: Nathan Dobbelaere (facebook.com/nathandobbelaerephotography)
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An ihrem DIY-Arbeitsstil wollen (und können) THE BLACK 
DAHLIA MURDER dennoch nichts verändern: „Die beste 
Zeit auf Tour ist immer die auf der Bühne während der 
Show. Doch schon davor und auch danach haben wir 
mindestens genauso viel Arbeit“, 
so Trevor. „Unser Equipment ver-
laden wir selbst und regeln alles 
rund um die Band, sofern möglich, 
alleine. Wir können es uns nicht 
leisten, sinnlos Geld auszugeben 
oder andere Leute zu bezahlen. 
Die selbstbestimmte Arbeitsweise 
lag uns schon immer am nächsten 
und wir scheuen die Arbeit nicht. Einige Leute wundern 
sich darüber, dass wir so viel ohne Unterstützung tun, 
doch so sind wir.“

Mit extremem Metal, auch wenn er melodisch angerei-
chert ist, kann man nur kleine Brötchen backen: „Leute 
aus Michigan sind es gewöhnt, mit wenig klarzukom-
men“, gibt sich der Musiker bescheiden. „Die Industrie 
hier in unserer Gegend ist schon vor Jahren gestorben. 
Detroit ist arm, so dass auch die Lebenshaltungskos-
ten nicht hoch sind. Wenn wir nicht so viel touren wür-
den, hätten wir Probleme. Über die letzten Jahre ist es 
finanziell noch mal härter geworden, obwohl die Band 
an sich größer geworden ist. Weltweit kommen weniger 
Leute zu Metal-Konzerten. Die Merchverkäufe laufen 
dennoch gut. Albumverkäufe gehen hingegen, wie jeder 
weiß, zurück. Heutzutage kann man ja ganze Genres 
mit einem Click gratis downloaden. Das Umfeld ist nicht 
einfach, doch wir machen das Beste daraus.“

Um an den Songs für „Abysmal“ zu werkeln, haben THE 
BLACK DAHLIA MURDER ihre bis dato längste Pause 

eingelegt: „Sechs Monate haben wir uns gegönnt, um 
dieses Album umzusetzen“, bestätigt Trevor. „Seit 
2003 haben wir nicht mehr so viel Zeit zu Hause ver-
bracht. Der Abstand vom Touralltag hat uns beim 

Songwriting geholfen und darin 
bestätigt, dass wir mit der Band 
weitermachen wollen. Schnell hat 
sich eine Unruhe eingestellt und 
wir wollten wieder loslegen. Das 
haben wir zunächst in die Songs 
einfließen lassen. Bald schon wer-
den wir es auf Tour ausleben.“ Ein 
zweiter Punkt, von dem „Abysmal“ 

profitiert, ist das konstante Line-up: „Wir kommen gut 
miteinander aus und ich würde sogar so weit gehen, zu 
sagen, wir sind richtig gute Freunde geworden. Jeder 
weiß, was er an der Band hat, und schätzt die Heraus-
forderung. Unser Bassist Max Lavelle und Schlagzeuger 
Alan Cassidy sind seit drei Jahren dabei und präsentie-
ren sich auf dem neuen Album selbstbewusster als auf 
dem vorherigen. Alan tritt verspielter in Erscheinung 
und setzt viele kleine Details. Max übernimmt inzwi-
schen auch Soli. Brian und ich sind mit allem hochzu-
frieden und laufen mit einem breiten Grinsen herum. 
Zwei Alben in demselben Line-up vorzulegen, ist ein 
Luxus, denn so konnten wir unseren Sound gezielt wei-
terentwickeln.“

Anhand der Platten von THE BLACK DAHLIA MUR-
DER lässt sich gut nachvollziehen, wie sich das Song-
writing der Band professionalisiert hat. Der Frontmann 
sieht das genauso: „Bei ,Ritual‘ ist es uns damals erst-
mals geglückt, nicht allein auf Technik zu setzen, son-
dern einen Schritt zurückzugehen und einen Kontext zu 
erschaffen. Zuvor bei ,Deflorate‘ hatten wir es technisch 

übertrieben, als wir allein extrem unterwegs waren, ohne 
auf Spannungsbögen zu achten und den Hörern etwas 
zum Nachdenken mitzugeben. Wir haben das analysiert 
und wissen seither, dass man den Leuten auch Drama 
bieten muss. Das Songwriting steht für uns heute an 
erster Stelle, und wir werden immer smarter. Wir treten 
weiterhin extrem auf, doch sind dabei auch eingängig. 
Das bezeichne ich gern als intelligentes Songwriting, 
auch wenn wir uns überwiegend an klassische Song-
strukturen und einfache Wahrheiten halten. Dass wir 
schnell und extrem spielen können, ist bekannt. Doch 
wenn man ausschließlich das tut, wird es schnell lang-
weilig. Mit zunehmender Erfahrung haben wir gelernt, 
dass ein Album auch Variabilität, Überraschungen und 
eine stimmige Balance braucht. ,Abysmal‘ bietet all 
das.“
Arne Kupetz

UNSER TRAUM IST 
REALITÄT GEWORDEN 
UND WIR LEBEN IHN

ELISABETH SHORT
Eigentlich müsste die Band „The Elisabeth Short Mur-
der“ heißen, denn dies ist der echte Name der „Schwarzen 
Dahlie“. Sie wurde im Alter von nur 22 Jahren in Los Ange-
les im Januar 1947 auf bestialische Weise ermordet, der 
Fall ist bis heute ungeklärt. Als ihre Leiche gefunden wurde, 
war sie nackt, an der Hüfte auseinander geschnitten, ihre 
Geschlechtsteile waren verstümmelt und ihre Mundwin-
kel bis zu den Wangenknochen aufgeschlitzt, was man 
auch „Glasgow Smile“ nennt. In der Öffentlichkeit hat der 
Fall viel Aufmerksamkeit erregt und hat neben Büchern, 
Romanen und Filmen eben auch eine Metalband zu ihrem 
Namen inspiriert.

THE SELF TITLED 
ALBUM OUT NOW

W E CAM E AS RO MAN S

AND MORE CORE 
COMING YOUR WAY...

THEY ARE BACK!!!

ATREYU: LONG LIVE
SEPTEMBER 18

longliveatreyu.com
wecameasromans.com

spinefarmrecords.com
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Der Gegensatz könnte größer nicht sein: Winston 
McCall sitzt im Aufenthaltsraum eines Kölner 
Hotels mit Jugendherbergscharme auf einem 

ausgeleierten Polstersessel und nippt entspannt an 
einer Flasche Wasser. Er lacht viel. Er trägt ein weißes 
T-Shirt, Jeans und Turnschuhe. Sein Gesicht ist braun. 
Die Zähne sind weiß. So wie ihn stellt man sich einen 
typischen Sunnyboy aus Australien vor. Einen Typen, 
der am liebsten an Surfbretter und Wellen denkt – wenn 
er nicht gerade daheim in der Junggesellenbude staub-
saugen muss.

Keine 24 Stunden zuvor war Winston am keifen und 
schreien. Er rannte und sprang und reckte die Fäuste in 
die Luft, während neben ihm Böller explodierten. Keine 
24 Stunden zuvor gab er als Frontmann und Sänger – 
und nicht als Surf-Sunnyboy – mit seiner Band PARK-
WAY DRIVE ein Konzert. Nach seiner Aussage war es das 
größte seit Gründung der Band 2003. Knapp 40 000 
Leute hatten sich in der Eifel, in Mendig, bei Rock am 
Ring vor ihm und seiner Band eingefunden und mit-
gestampft, was das Zeug hält. Die Aggression musste 
raus. Das ist so, wenn PARKWAY DRIVE spielen. Denn 
dann geht es um musikalische Gewalt. Um pure Inten-
sität. Keine Gefangenen. Vollgas. Gitarren-Breakdowns 
bis zum Ohrenschlackern. All das kanalisieren Win-
ston und Co. in den 90 bis 120 Minuten ihrer Konzerte. 
Und sie kanalisieren es auf dem neuen Album, über das 
der Australier jetzt spricht. Der Titel besteht aus einem 
Wort: „Ire“. Zorn. 

Der Zorn sei Konzept auf der Platte. „Wir leben in frus-
trierenden Zeiten“, sagt Winston und lacht nicht mehr. 
„Die Menschheit macht einen Schritt nach vorne – und 
gleich darauf wieder zwei Schritte zurück. Irgendetwas in 
unserem Bewusstsein stimmt ganz und gar nicht. Und 
dagegen müssen wir etwas tun.“ Eine Platte aufnehmen 

zum Beispiel. Und diese „Ire“ nennen. Die textliche Ebene 
des fünften Studioalbums seit 2005, seit dem urgewal-
tigen „Killing With A Smile“, ist damit schonmal geklärt. 
Sie ist der Tradition der Sozialkritik, die diese Band stets 
verfolgte, verpflichtet. Bleibt die musikalische Seite von 
„Ire“. Und da wird mit der Tradition zumindest in Teilen 
gebrochen: Die klassischen Breakdowns – der musikali-
sche Fingerabdruck der Band – sind weniger geworden. 
Hard- und Metalcore haben hier und da klassischem 
Metal Platz gemacht. Und Winstons Stimme klingt nicht 
mehr so ungestüm wie früher. Weniger Stimmband-
Anarchie, mehr kontrollierte Tonlagenarbeit. „Ja“, sagt 
er, „wenn du ,Ire‘ mit unseren anderen Alben vergleichst, 
dann ist es tatsächlich so, dass die Geschwindigkeit 
etwas zurückgefahren ist. Früher, da sind wir in eine 
Platte eingestiegen und haben das Tempo bis zum Ende 
durchgezogen. Es ging immer darum, schneller und här-
ter zu sein.“ Und PARKWAY DRIVE sind damit auch immer 
gut gefahren. „Aber irgendwann wird es schwierig, das, 
was du vermitteln willst, auf die immer gleiche Weise zu 
vermitteln.“ Denn irgendwann hören dir die Leute nicht 
mehr richtig zu. Nach der Veröffentlichung von „Atlas“ 
2012 hat sich das Quintett also zusammengesetzt und 
„lange, lange“ diskutiert. „Wir wussten: Wir brauchen 
einen neuen Weg.“ Daran habe niemand aus der Gruppe 
auch nur eine Sekunde lang gezweifelt. Diesen Weg zu 
finden, das dauerte drei Jahre.

PARKWAY DRIVE standen im Studio und nahmen Songs 
auf. Und sie verwarfen sie wieder und nahmen sie neu 
arrangiert wieder auf. „Wir haben viel intensiver als frü-
her miteinander gearbeitet“, sagt Winston. „Eine wun-
derbare Erfahrung!“ Wobei er den Verweis zum klas-
sischen Metal, wie er etwa in der ersten Singleaus-
kopplung „Vice Grip“ zu hören ist, nicht uneinge-
schränkt gelten lassen will. „Es sind immer noch PARK-
WAY DRIVE.“ Jetzt eben nur mit einer „erwachsenen-

Platte“. „Vor zehn Jahren hätte ich so etwas nicht sch-
reiben können. Da wollte ich raus auf die Bühne und 
alles kaputt machen. Da war ich jung. Jetzt bin ich das 
nicht mehr. Ich bin reifer geworden.“ Darum nimmt er 
ja auch seit einiger Zeit Gesangsunterricht. Etwas, wor-
über er früher gelacht hätte. „Mittlerweile aber ist das 
für mich unverzichtbar.“ Mittlerweile wisse er nämlich, zu 
was seine Stimme fähig sei. „Es ist erstaunlich, welchen 
Tonumfang man abdecken kann, wenn man professio-
nell daran arbeitet.“ Er selbst habe ja immer gedacht, 
seine Stimmbänder seien durch das Shouten über 
Jahre hinweg total hinüber. „Als ich mich erstmals von 
einem Arzt durchchecken ließ, hatte ich entsprechend 
Angst vor dem Untersuchungsergebnis.“ Und als er sei-
ner Gesangslehrerin zum ersten Mal gezeigt habe, was 
er so tue, wenn er auf der Bühne stehe und ein Mikro-
fon in der Hand habe, da sei sie ebenso begeistert wie 
geschockt gewesen. „Um Himmels Willen! Wow! Was ist 
das?!“, habe sie gerufen. „Sie dachte, ich klinge wie Axl 
Rose, als ich ihr erzählte, dass ich in einer Metalcore-
Band singe“, erinnert sich Winston McCall. Und dann 
lacht er wieder und geht raus, ein bisschen durch Köln 
schlendern. „Ire“, der Zorn, ist gerade mal verraucht. 
Der Sunnyboy ist wieder da. Wäre hier der Pazifik – er 
würde sofort ins Wasser springen und Wellenreiten.
Frank Weiffen

ZORNIGE SUNNYBOYS. PARKWAY DRIVE aus Byron Bay, Australien, sind seit Jahren fester Bestandteil der Metalcore-Szene. 
Ihre Markenzeichen: Wut in den Texten, Downstrokes an den Gitarren. Vier Alben lang ging das so. Jetzt aber ist da „Ire“, „Zorn“, die 
neue Platte. Die Wut ist zwar geblieben, aber PARKWAY DRIVE haben jetzt auch den weniger rasenden, klassischen Metal für sich ent-
deckt – zumindest in einigen der neuen Songs. Das könnte die Fans verwirren und bedarf einer Erklärung. Und genau die lieferte Front-
mann Winston McCall beim Gespräch in Köln, einen Tag nach dem Auftritt vor 40.000 Zuschauern bei Rock am Ring. 

KRITIK DER FANS
„Natürlich haben wir mit Erwartungen der Fans zu kämp-
fen. Wir müssen sie beherzigen.“ Aber: „Wir haben als 
Band Musik letztlich immer für uns gemacht.“ Das tue 
jeder Musiker. „Es sind deine Ideen, deine Gedanken, deine 
Zeit, die da hineinfließen.“ Winston McCalls Einstellung 
zu den Fans, die die Neuausrichtung in Sachen Sound im 
Internet diskutieren, ist eindeutig.

PARKWAY DRIVE
Foto: Gaswan Al-Sibai/G.Photography facebook.com/photography1991
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Auf euren bisherigen Platten habt ihr die 
Geschichte einer Familie erzählt, auf jedem 
Album aus der Perspektive eines ande-

ren Mitglieds. Welche Rolle spielt die Hauptfigur in 
„Abandoned“ in der Familie?
Derek: Er ist kein Teil der Familie, aber sehr nahe dran. 
Er ist der Priester aus unserem Debütalbum „Travels“.

Ist die ganze Story erfunden oder gibt es dafür 
einen realen Hintergrund? Wie viel Wahrheit steckt 
darin?
Derek: Die Geschichten sind alle reine Fiktion, aber es 
stecken kleine Teile von jedem von uns darin. Unsere 
Platten basieren nur sehr vage auf wahren Vorfällen.

Kannst du erklären, was ihr bei „Abandoned“ anders 
gemacht habt als bei euren vorherigen Platten?
Jay: Ich denke, bei dieser Platte war der komplette 
Schreibprozess ein wenig anders als sonst. Wir saßen 
alle zusammen in einem Raum und ich denke, der ganze 
Schreibprozess hatte eine sehr traditionelle, organi-
sche Vorgehensweise, aber es lief dennoch alles ziem-
lich schnell. Wir sind einfach zusammengekommen 
und haben angefangen zu spielen. Wir saßen zusam-
men in der Küche und einer von uns meinte: „Wir brau-
chen jetzt eine schnelle Platte.“ Die erste Single ist 
genauso entstanden: Irgendjemand sagte, wir brau-
chen etwas Schnelles, einen Punk-Song, wenn du’s so 
nennen willst, und ich habe einfach die Gitarre genom-
men und das Erste gespielt, was mir durch den Kopf 
ging, und wir alle dachten, fuck, das ist gut, und füg-
ten später das Drum-Intro hinzu. Wir haben vorher nie 
darüber nachgedacht, aber es war einfach zu gut! Ich 
denke, wir haben das Grundgerüst des Songs in einer 
halben Stunde geschrieben. So entstehen die besten 
Songs, einfach spielen und nicht viel darüber nachden-
ken. Diese Mentalität ist definitiv neu bei dieser Platte 
und wir sind definitiv lauter und organischer geworden. 
Wir haben alles ein bisschen roher gehalten und ein-
fach ohne viele Effekte drauflos gespielt.

Das Besondere an DEFEATER ist, dass du Geschich-
ten mit so viel Empathie erzählen kannst, als seien sie 
dir selber passiert, obwohl du sie nur von deinen Ver-
wandten erzählt bekommen hast. Hast du einfach so 
viele Details erfahren oder versuchst du dich nur sel-
ber emotional in die Situation hineinzuversetzen?
Derek: Alles, was ich schreibe, kommt irgendwoher. 
Wie wir vorhin schon besprochen haben, ist es meis-
tens entweder viel Fiktion mit einigen Fakten oder auch 
umgekehrt. Ich weiß nicht, das alles kommt irgendwo 
aus meinem Kopf und deswegen ist es nicht schwer, 
mich mit dem zu identifizieren, was ich schreibe. Sei es 
nun Abhängigkeit, Glaube oder worüber wir sonst noch 
auf „Abandoned“ reden. Das alles ist etwas, was mich an 
einem Punkt in meinem Leben verfolgt hat oder womit 
ich anderweitig zu tun hatte. Ganz besonders bei den 
Themen auf dieser Platte.

Hat deine Familie oder haben andere Leute, die in 
dieser Zeit lebten, jemals eure Platten gehört oder 
die Texte gelesen? Wie haben sie sich dabei gefühlt, 
wie du ihre Erfahrungen erzählst?
Derek: Niemand aus meiner Familie, ich halte das so 
gut von meiner Großmutter und meinem Großvater 
fern, wie ich kann. Wie sieht’s bei euch aus?
Alle: Auf jeden Fall.
Derek: Ich meine, ich habe meinem Großvater natür-
lich davon erzählt, aber es war nie etwas, das ich ihn 
unbedingt erleben lassen wollte. Viel von dem, was ich 
geschrieben habe, handelt von ihm und es sind sehr 
persönliche Geschichten für mich, bei denen ich das 
Glück habe, sie in Texte verpacken zu können, aber es 
käme mir vor, als ob ich ihn bloßstellen würde. Er weiß 
es, aber wenn er hören würde, wie ich es sage oder 
schreie, würde das unser Verhältnis irgendwie zerstören.

Eine Frage, die sich DEFEATER-Fans oft stellen, ist: 
Was werdet ihr machen, wenn kein Familienmitglied 
aus der Nachkriegszeit übrig bleibt, über das man 
sprechen kann?

Derek: Wenn es nichts mehr gibt, worüber man schrei-
ben kann? Ich denke nicht, dass diese Zeit jemals aus 
den Augen der Geschichte verschwinden wird.
Jay: Ja, wir können über alles aus der Zeit reden. Wie die 
Außerirdischen oder die Haustiere.

Unterscheiden sich die Reaktionen von Europäern 
auf eure Songs von denen der Amerikaner, weil die 
vielleicht eine tiefe Verbindung dazu haben, wäh-
rend man gerade in Deutschland mehr auf die Dinge 
fokussiert ist, die zu der Zeit hier passiert sind?
Derek: Was ist denn hier passiert? Wovon redest du?!
Alle: Hahaha.
Jay: Ich habe da noch nie drüber nachgedacht. Ich 
weiß nicht, ich habe an dem Feedback, das wir erhal-
ten haben, keinen Unterschied bemerkt. Ich habe nie 
darüber nachgedacht, dass die Leute hier vielleicht ihre 
ganz eigene Verbindung haben!
Derek: Es ist ein interessanter Gedanke, aber ich 
glaube, ich habe auf eine andere Weise darüber nach-
gedacht. Ich war besorgt, dass die Leute sich angegrif-
fen fühlen könnten, und das ist ziemlich oft passiert.

Warum haben sie sich angegriffen gefühlt?
Derek: Sie nennen uns Nationalisten. Ich weiß nicht, 
ich war ein wenig besorgt, dass die Leute denken, wir 
seien verrückte Nationalisten oder so was. Wie bezie-
hen keine Stellung und ich denke, die Leute wissen, 
dass wir einfach nur eine Geschichte erzählen, aber 
wenn du besessen davon wirst und ein großes Ding 
daraus machen willst, dann hör sie dir einfach nicht 
an.
Jay: Wir dachten uns, es sei lustig, in Deutschland zu 
sein, und die Leute singen mit bei „The bite and sting“: 
„We ain’t seen no Germans for days.“
Derek: Ja. Weil sie Deutsche gesehen haben. Die sind 
hier überall.
Jay: Sie sehen Deutsche genau in diesem Moment!
Derek: So viele Deutsche hier ...
Andre Teilzeit

STORYTELLER. Seitdem die Band existiert, erzählen DEFEATER auf jeder ihrer Platten eine Geschichte und folgen einem Hand-
lungsstrang. Alles dreht sich um die Nachkriegszeit und die Erlebnisse einer Arbeiterfamilie in New Jersey. Ich habe mich mit der Band 
zusammengesetzt, um über ihre Geschichten sowie das neue Album „Abandoned“ zu reden und herauszufinden, in welchem Verhältnis 
es zu den Geschichten auf den anderen Veröffentlichungen steht.

DEFEATER

Foto: Thomas Sieverding (audiott.de)
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In einem anderen Interview habt ihr kürzlich 
gesagt, dass selten eine Veröffentlichung von 
euch so glatt lief wie diese.

Tobi: Wir haben diesmal alles komplett anders gemacht 
als bisher. Sonst haben wir in Düsseldorf oder Ber-
lin aufgenommen, diesmal waren wir in Oberbreiten-
lohe, irgendwo in der Nähe von Nürnberg. Die nächste 
Stadt war ewig weit weg und man konnte sich absolut 
auf das Album konzentrieren. Und zum Glück hatten wir 
mit Uncle M sehr schnell ein Label, das uns die Suche 
früh abgenommen hat.
Josua: Gerade die Aufnahmezeit selbst war schon viel 
entspannter. Wir haben diesmal live aufgenommen, was 
für uns ein gutes Gefühl war, da wir uns eher als Live-
Band sehen. Wir mögen es, zusammen zu spielen, und 
so konnten wir hoffentlich auch ein wenig Live-Gefühl 
auf die Platte bringen. 

In meiner Rezension vergleiche ich „The drama 
continues“, den ersten Song von „Of Glass And 
Paper“, mit einem ein Hummer H3: „er fährt lang-
sam los, aber ist nicht zu stoppen, wenn er erstmal 
in Fahrt ist“. Mit was für Autos wären die anderen 
Songs vergleichbar? 
Tobi: „The drama continues“ würde ich aus den von dir 
genannten Gründen eher mit unserem Bandbus gleich-
setzen, haha. Wenn es bergab geht, kommt man auf 
Touren, bergauf wird es aber was schleppender.
Josua: „The sound of glaciers calving“ wäre ein alter 
Kadett, würde ich sagen. Den musst du halt richtig geil 
finden. Der zieht vielleicht nicht ganz so krass nach 
vorne, ist aber ein richtiges Liebhaberauto. Das steckt 
ein bisschen Gefühl drin. 
Tobi: Die beiden sind auch die realistischsten Autos für 
uns, haha.

Josua, du hast ja das komplette Artwork erstellt. 
Solche Aufgaben bist du ja durch deinen Job bei 
Homesick Design schon gewöhnt. Wie ist es, etwas 
für die eigene Band zu entwerfen? Hast du da ganz 
andere Ansprüche?
Josua: Ja, das ist natürlich ein Unterschied. Wenn man 
es für die eigene Sache macht, ist es immer schwieriger, 

weil man so tief drinsteckt, dass einem teilweise die Dis-
tanz fehlt. Ich neige dazu, an solche Sachen zu verkopft 
heranzugehen. Deshalb habe ich es diesmal anders als 
sonst probiert, mich schon früh drangesetzt und etwas 
experimentiert. Ich habe zum Beispiel die Texte ausge-
druckt, mit Aquarell eingefärbt, wieder eingescannt und 
so weiter. Die Platten wurden auch schon jetzt, einen 
Monat vor dem Release, geliefert und ich persönlich bin 
mit dem Ergebnis sehr zufrieden. 
Tobi: Wir anderen haben da auch immer wenig zu 
mäkeln. Josua bringt jedes Mal Vorschläge an den Start, 
mit denen wir schnell einverstanden sind. Man bringt 
vielleicht kleine Ideen mit rein, aber im Groben passt 
das alles. 
Josua: Was es auch einfacher macht, ist, dass ich die 
Texte schon lange im Voraus kenne. Beim Schreiben der 
Texte bin ich selbst zwar weniger involviert, aber ich bin 
trotzdem sehr nah an ihnen dran. Deshalb fällt es mir 
in solchen Fällen recht leicht, das grafisch umzusetzen. 
Diesmal basiert das Artwork zu einem Großteil auf dem 
Song „The sound of glaciers calving“.

Ein Freund von mir macht seine Plattenkäufe sehr 
stark vom Artwork abhängig. Was nicht gut aus-
sieht, kommt ihm nicht ins Regal. Was haltet ihr von 
dieser Einstellung?
Tobi: Ich bin da, fürchte ich, völlig falsch geprägt, weil 
ich früher genauso vorgegangen und dabei sehr oft 
enttäuscht worden bin, haha. Deshalb kaufe ich mittler-
weile mehr auf Empfehlung. 
Josua: Man steht so einer Situation als Band gemischt 
gegenüber. Einerseits finde ich es echt geil, wenn sich 
Leute so sehr mit dem Aussehen beschäftigen und 
Sachen, die nicht unmittelbar mit der Musik zusam-
menhängen, ein Gewicht bekommen. Aber es ist natür-
lich schade, wenn daraus ein K.o.-Kriterium wird. Ich sel-
ber kaufe auch Platten, wo ich die Musik geil und das 

Packaging hässlich finde, allerdings motze ich dann auch 
die ganze Zeit darüber, haha. Deshalb stehe ich zu acht-
zig Prozent auf seiner Seite, feiere es aber in erster Linie, 
wenn sich Leute so intensiv damit auseinandersetzen. 

Als wir uns vor einer Weile mal unterhalten haben, 
meintet ihr, dass ihr es schwierig findet, deutsche 
Texte zu schreiben. Worin äußert sich das für euch?
Tobi: Der Hauptpunkt ist wohl, dass die englische Spra-
che viel melodischer ist. Ich finde es unfassbar kompli-
ziert, Deutsch in einen melodischen Rahmen zu krie-
gen. Es ist nicht leicht, nicht nach einer Deutschpunk-
Band zu klingen. Das soll auch nicht negativ gemeint 
sein, aber wir alle sind nicht im Deutschpunk zu Hause, 
sondern mit englischer Musik aufgewachsen. Wir sind 
schon alle Fat Wreck- und Epitaph-Jungs. 
Josua: Ich finde auch, dass deutsche Texte automa-
tisch näher an einem dran sind. Es ist deutlich intimer, 
sie dann vorzutragen. Mit Englisch ist das Ganze etwas 
unverblümter. 

Bei welchem neuen Song freut ihr euch am meisten 
darauf, ihn live zu spielen?
Tobi: „The sound of glaciers calving“!
Josua: Da gehen wir d’accord!
Tobi: Das Riff stand schon ewig und der Song hat sich 
sehr lange und für uns sehr ungewöhnlich entwickelt. Es 
ist auch der intensivste Song vom neuen Album.
Josua: Ja, auf jeden Fall! Das war auch der erste Song, 
den wir fürs neue Album angefangen, und der letzte, 
den wir fertiggestellt haben, bevor es ins Studio ging. 
Er ist praktisch der Rahmen um das ganze Album. Platz 
zwei wäre meiner Meinung nach „The drama continues“, 
den wir auch schon live spielen. 
Tobi: Oder vielleicht „Worn out shoes“. Oder „A puppe-
teers party“. 
Josua: Oder oder oder ... haha. Ja, wir haben schon Lust, 
das Album live zu spielen. Das war ganz witzig, bei der 
letzten Probe haben wir aufgeschrieben, welche Songs 
ins neue Set sollen. Nachher waren bis auf ein bis zwei 
Songs alle drauf, haha! Es ist schwer, aber wir haben nun 
mal alle sehr viel Bock!
Joscha Häring

MEINE BAND, MEIN ARTWORK. Am 25.09.2015 bringen IDLE CLASS ihr neues Album „Of Glass And Paper“ raus. Doch von 
Release-Stress ist bei den fünf Münsteranern keine Spur zu erkennen. Wir haben uns mit Sänger Tobi und Gitarrist Josua über den Ent-
stehungsprozess und ihr Platten-Artwork unterhalten.

WIR ALLE SIND NICHT IM 
DEUTSCHPUNK ZU HAUSE

IDLE CLASS
Foto: Jannik Holdt

26Fuze54.indd   26 06.09.15   20:45



27

2012 dachten wir alle, du hättest dich mit Zei-
len wie „I’m so sick of singing about hate“ 
vom Hardcore verabschiedet.

Ich hatte einfach keine Bock mehr darauf und wollte 
meinen Kopf nur noch gegen eine Wand hauen. Es hat 
mich einfach angekotzt, doch Menschen ändern sich 
und jetzt habe ich wieder Bock. Jetzt liebe ich es sogar 
und ich bereue rein gar nichts, denn PURE LOVE waren 
unglaublich wichtig für mich. Ich habe viel über mich 
gelernt, über meine Limits und meine Fähigkeiten. 

Was hat sich in den letzten drei Jahren in deinem 
Leben getan, dass du deine Meinung geändert hast? 
Jim Carroll und ich haben uns im November von PURE 
LOVE verabschiedet, hatten aber eine letzte Tour für 
den folgenden Mai gebucht und sprachen in den sechs 
Monaten dazwischen kein einziges Wort miteinander. 
Ich fühlte mich, als hätte ich meine komplette Karri-
ere verloren. Dass meine Frau dann schwanger wurde, 
war der einzige Lichtblick. Doch kurz danach ver-
starb ihr Vater und darauf waren wir alle nicht vorbe-
reitet. Dann wurden wir beide auch noch aus dem Tat-
toostudio geworfen und das zwei Monate, bevor unsere 
Tochter kam, weil ich in einer Band spielte, ich der ich 
zu dem Zeitpunkt gar nicht mehr war. Ich hatte damit 
extra aufgehört, um genau das zu machen. Doch mein 
Chef wollte das nicht verstehen. Ende letzten Jah-
res ging für uns beide einfach alles schief. Eines Tages 
setzte ich mich mit meiner Frau zusammen und wir frag-
ten uns, was ich mit meinem Scheißleben anfangen soll. 
Ich hatte kurz erwähnt, dass ich wieder Musik machen 
möchte, und sie schaute mich an und sagte: „Danke, 
Gott! Ja! Bitte!“ Ohne die Musik fühle ich mich einfach 
scheiße. Wenn du eine Passion hast und sie nicht aus-
leben kannst, dann fühlst du dich irgendwie unbefrie-
digt und wertlos. Ich dachte damals, ich könnte ein-
fach mit der Musik aufhören, weil ich es nie als Teil mei-
nes Lebens ansah. Ich war damals einfach nur froh, mal 
eine Hardcore-Band für eine Million Pfund zu verkau-
fen. Als meine Frau mir schließlich ihren Segen gab, 
rief ich kurz darauf meinen Freund Dean [Richardson] 
an und erzählte ihm von meiner Idee. Wir haben schon 
seit Jahren gemeinsam Musik geschrieben und er sollte 
auch damals Gitarre bei PURE LOVE spielen, doch dafür 

war nicht die richtige Zeit. Seine alte Band HEIGHTS 
hat sich gerade erst aufgelöst, also fragte ich ihn, ob er 
nun bei meinem Projekt mitmachen möchte. Ich wollte 
es „Frank Carter & Irgendwas“ nennen, wieder schreien 
und aggressiven Punkrock spielen. Er sagte nur: „Fuck 
yeah, ich bin dabei. Hier, ich habe kürzlich einen Song 
geschrieben. Ich schick ihn dir gleich.“ Und ich drückte 
auf Play, hörte das erste Demo von „Fangs“ und es war 
genau das, was ich machen wollte. Und dann ging’s los! 
Ich musste für alles blechen und das, obwohl ich kein 
Geld dafür hatte. Doch meine Frau unterstützt mich 
sehr. Ich sagte zu ihr: „Hey, ich würde gerne 10.000 
Pfund von unserem Ersparten für die Produktion des 
Albums und die erste Tour ausgeben, mit der wir wahr-
scheinlich keinen Gewinn machen. Ich weiß, wir haben 
gerade erst ein Baby bekommen, aber ...“ Und sie sagte 
nur: „Ist schon in Ordnung. Du zahlst es zurück, oder?“ 
Darauf ich: „Ja, natürlich. Irgendwann, vielleicht. Ich 
weiß nicht wie, aber ich schaffe das schon.“ Ihre Ant-
worte lautete: „Cool, dann mach das!“ Ich habe es 
immer noch nicht zurückgezahlt, haha!

Jetzt, da du wieder harte Musik machst, könntest du 
doch auch wieder bei GALLOWS einsteigen, oder?
GALLOWS sind mittlerweile eine völlig andere Band und 
das waren sie schon damals, als ich die Band verlas-
sen habe. Ich mochte den neuen Sound und die Demos 
nicht, deswegen bin ausgestiegen. Ich habe mich 
danach auch nicht mehr mit dieser Band beschäftigt. 
Ich glaube, ich habe die richtige Entscheidung getrof-
fen. Ich wurde jedoch oft gefragt, ob ich zurückkommen 
und wieder mit ihnen spielen möchte, haha! Die Songs, 
die ich für GALLOWS schrieb, liebe ich über alles und 
sie sind ein wichtiger Teil meines Lebens, aber ich habe 
jetzt die RATTLESNAKES und wenn ich die nicht hätte, 

dann hätte ich wahrscheinlich noch etwas Besseres. Ich 
kenne die guten Zeiten und ich habe sie verloren. Nun 
stehe ich wieder vor der Leiter und werde bis nach ganz 
fucking oben klettern und es allen zeigen. Als ich bei 
GALLOWS war, hatte ich die besten Karten und wusste 
nicht, wie man das Spiel spielt. Mit PURE LOVE hatte ich 
die schlechteste Hand überhaupt. Jetzt fühle ich mich 
wie ein Profispieler, der Zugriff auf das ganze Scheiß-
deck hat. Ich habe die Band, mein Management, mei-
nen Booker und mein Presseteam selbst ausgewählt. 
Ich bin einfach nur glücklich! Ich sehe das alles nicht 
mehr als selbstverständlich an, arbeite hart und es gibt 
Leute, die deswegen leiden werden, haha!

Ich habe die erste RATTLESNAKES-Show in London 
gesehen und es hat mich umgehauen. Wenn die 
Leute sagen, du bist zurück, haben sie verdammt 
noch mal recht!
Ja, die Show war unglaublich gut, aber auch anstren-
gend. Es war fast auf den Tag genau ein Jahr nach dem 
letzten PURE LOVE-Gig. Am Ende des Sets war ich 
ausgepowert und ziemlich müde. Es fühlte sich an, als 
hätte sich mein Körper von alten Dämonen befreit. Am 
nächsten Tag hatte ich einen Personal Trainer, haha! 
Ernsthaft! Ich habe mir echt Gedanken gemacht. Live 
ist es unglaublich schwierig, so viele Wörter mit der sel-
ben Energie auszuspucken, wenn du dabei auf Men-
schen herumkletterst und in ihre Gesichter schreist. 
Nach zwei Songs war ich erledigt und dachte, ich sterbe. 
Das wird die erste und letzte RATTLESNAKES Show, 
haha! Ich bin nicht der typische Muscle Head, aber ich 
wollte einfach fitter sein und gesünder leben. Also stand 
ich jeden Morgen um sieben Uhr auf und trainierte täg-
lich eine Stunde. Dieser Typ hat mir ordentlich in den 
Arsch getreten und mir gezeigt, wie ich mich gesund 
ernähre. Als wir auf Tour gingen, fühlte ich mich wieder 
wie 21, haha! Nach den Shows war ich wieder komplett 
durchnässt, aber ich bin nicht schon während des Sets 
gestorben, wie damals mit PURE LOVE oder GALLOWS. 
Und meine Fans verdienen es, dass ich vom Anfang bis 
zum Ende Gas gebe. Dafür zahlen sie schließlich. Sie 
sollen das beste Konzert ihres Lebens erleben und das 
biete ich ihnen.
Kevin Schulz

PURE HATE! Frank Carter ist zurück und wütender als je zuvor. Mit seinen RATTLESNAKES, die aus ehemaligen HEIGHTS- und THE 
GHOST OF A THOUSAND-Mitgliedern bestehen, schlägt er sich wieder durch die Zuschauermengen und springt dabei herum, wie ein 
durchtrainierter Profisportler. In Berlin nimmt sich der Brite ungewöhnlich viel Zeit, um mit uns über sein neuestes Projekt zu sprechen. 

MEINE FRAU UND ICH 
FRAGTEN UNS, WAS ICH MIT 

MEINEM SCHEISSLEBEN 
ANFANGEN SOLL

FRANK CARTER AND THE RATTLESNAKES
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Du wirst zitiert, die Arbeit an „Repentless“ sei 
„business as usual“ gewesen. Das kann doch 
nicht sein.

Die Arbeit im Studio war dieselbe, auch wenn Jeff nicht 
dabei war. Mit dem Songwriting allein anzufangen war 
für mich normal, so machen wir das schon lange. Ich 
habe seit Anfang 2011 neue Musik geschrieben – hätte 
ich damit nach Jeffs Tod beginnen müssen, wäre das 
eine riesige Belastung gewesen. Ich habe meine Ideen 
wie immer ganz simpel aufgenommen. Früher ging das 
mit einem Kassettenrekorder, jetzt mit dem Smart-
phone, seit den Achtzigern habe ich es nicht mal zu 
einem Vierspurgerät gebracht! Die groovy Parts kamen 
bisher meist von Jeff. Da musste ich meine Komfortzone 
verlassen, weil ich auch diesen Teil von SLAYER auf dem 
Album haben wollte. 

Hast du mal darüber nachgedacht, mit SLAYER auf-
zuhören?
Nein. Hätte ich eine neue Band, würde die sowieso 
genau wie SLAYER klingen.

Die neue Besetzung stand ja bereit.
Mit Paul haben wir schon großartige Platten gemacht, 
Gary spielt seit 2011 mit uns. Es lag nahe, mit ihnen ein 
Album aufzunehmen, und wir wollten Gary an der Ent-
stehung der Songs beteiligen. Tom, Paul und ich hat-
ten die Strukturen fertig, haben Gary dann gezeigt, wo 
wir Soli von ihm wollten, und er kam sehr schnell mit auf-
nahmereifen Ideen.

Ihr habt mehrere Songs vorab veröffentlicht. Ein 
Testlauf?
Nein, wir hatten nur lange nichts Neues gebracht, 
und wollten den Leuten was geben, damit sie nicht die 
Geduld mit uns verlieren. 

Du hast also nicht im Internet nach Reaktionen 
gesucht?
So etwas mache ich nicht. Es gibt immer positive Leute, 
und genau so viele, die Scheiße schreiben. Man kann 
sich in so was verrennen und seine Zeit verschwenden. 
SLAYER brauchen Social Media, für mich muss aber nie-
mand instagrammen oder twittern. Das brauche ich nicht. 
Reaktionen bekomme ich trotzdem und generell sollte 
man ein dickes Fell haben. Nicht jeder wird einen lieben! 

SLAYER gibt es seit drei Dekaden. Waren die Jahre 
seit Jeff Hannemans Erkrankung die schwersten? 
Thrash war nicht immer so populär wie jetzt wieder.
Die Neunziger waren eine schräge Zeit und nicht unbe-
dingt die beste für uns. Es lief zwar immer, richtig zu 
kämpfen hatten wir nicht. Wir waren aber nicht mehr so 
groß wie in den Achtzigern, und ich denke, dass SLAYER 
da zeitweise den Fokus verloren hat. 

2006 war die Originalbesetzung wieder zusammen, 
das Artwork von „Christ Illusion“ kam wieder von 
Larry Carroll. Ein bewusster Relaunch?
Da war tatsächlich der Gedanke, dass das letzte Album 
mit Dave eines mit Carroll-Artwork war, und es cool 
wäre, bei seiner Rückkehr wieder eines zu verwen-
den. Carroll ist immer der Erste, bei dem wir uns umse-
hen. Manchmal entscheiden wir uns, in andere Richtun-
gen zu gehen, dieses Bild hatte ich allerdings bereits 
gekauft, es hing bei mir zu Hause an der Wand.

„Repentless“ ist wieder ein Neustart. Neuer Produ-
zent, neues Label, auch das Artwork ist von einem 
neuen Künstler, Marcelo Vasco. Dem hat man 
offensichtlich gesagt, er soll das einfach so „Slayer“ 
wie möglich machen. 
So ungefähr war das. Wir kamen nicht weiter und haben 
Nuclear Blast um Vorschläge gebeten, und die hatten 
eine Handvoll Künstler, die Entwürfe lieferten. Vasco traf 
unsere Vorstellungen genau. Bei Nuclear Blast machen 
die Leute ihren Job wie überall, aber es sind eben alle 
auch Metalheads, das gefällt mir. Terry Date kannte ich 
nicht persönlich, nur die Sachen, die er mit PANTERA 
produziert hat. Er hat sich von Anfang an mit den Songs 
befasst, als wären es seine eigenen, und einen ext-
rem guten Job gemacht. Terry hatte einige Zeit nichts 
gemacht, das besonders heavy war, wir waren lange 

nicht im Studio, also dachten wir: das könnte interes-
sant werden. 

Sprichst du beispielsweise über JUDAS PRIEST, ist 
der Fan unüberhörbar. Was ist mit neuen Bands?
Ich bemühe mich kaum noch, neue Sachen zu finden, 
dafür bin ich zu beschäftigt. Vor allem Brian Slagel von 
Metal Blade und die Leute von Nuclear Blast schicken 
mir aber viel Musik. da überrascht mich immer mal wie-
der was, DECAPITATED zum Beispiel. Die sind richtig gut, 
so ganz neu aber nicht mehr, glaube ich. 

Im Thrash sind nur METALLICA größer als ihr. Anders 
als die habt ihr euch nie um Mainstream-Akzep-
tanz bemüht. Was bedeutet es dir, einen Grammy 
zu gewinnen?
Ein Grammy bedeutet meinen Eltern mehr als mir. Für sie 
heißt das, ihr Sohn hat etwas gemacht, das cool genug 
war, so eine Auszeichnung zu bekommen. Ich weiß, dass 
wir die größte nominierte Band waren, also ging das Ding 
an uns. Die Golden Gods Awards oder die vom Kerrang! 
bedeuten mir mehr, die sind weniger eine Sache der Indus-
trie als eine der Fans. Und Mainstream? Ich habe sicher 
nicht das Bedürfnis, mit einem Orchester aufzutreten! 

Sind SLAYER eine politische Band?
SLAYER-Songs richten sich gegen Autoritäten. Wir ver-
suchen sie so zu schreiben, dass jemand in Frankreich 
oder Deutschland sie auf seine Situation, seine Regierung 
beziehen kann. Ich könnte nicht sagen, was mich in letz-
ter Zeit am meisten aufregt. Ich weiß nicht, also – wenn 
du mit deinem Auto losfährst, achtest du auf den Verkehr, 
oder? Du fährst nicht einfach los. Viele Menschen leben, 
ohne sich jemals umzusehen, ob sie jemandem in den 
Weg laufen. Sie nehmen gar nicht wahr, was um sie pas-
siert. Das jeden Tag zu sehen, macht einen wahnsinnig.

Ist „Pride in prejudice“ ein Kommentar zu rassisti-
scher Polizeigewalt in den USA?
Die Grundidee zu diesem Text ist zwanzig Jahre alt, Tom 
fand nie den passenden Song dafür, und auch mit die-
sem hatte er Schwierigkeiten. Also half ich ihm, und 
dachte dabei tatsächlich an die Ereignisse in Fergu-
son. Die Welt hat das gesehen und über uns gelacht. Da 
schreibt sich so ein Text von allein. 
Ingo Rieser

ICH HABE SICHER NICHT 
DAS BEDÜRFNIS, MIT 
EINEM ORCHESTER 

AUFZUTRETEN

SLAYER
Foto: Maik Kleinert (maikkleinert.com)

SELFIES MIT KING. Im Gespräch mit Legenden ist es erlaubt, sich zunächst als Fan zu outen. Kerry King passiert das sicher oft. „Das stimmt! Ich ver-
stehe das gut, ich selbst bin genauso. Ich habe Jahrzehnte gebraucht, um ungezwungen mit Leuten wie Rob Halford, Bruce Dickinson oder Tony Iommi spre-
chen zu können. Heute will jeder gleich Fotos machen, das wird manchmal echt zeitraubend.“
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Zunächst das Offensichtliche: Ihr habt einen 
neuen Sänger. Was ist passiert?
Chris: Kid hatte einfach keinen Bock mehr. Das 

hat sich abgezeichnet und wurde während der Aufnah-
men klar. Wir haben uns getroffen und alles bespro-
chen. Alles sauber und cool, so wie es Freunde nach all 
den Jahren machen sollten. Dennis und ich kennen uns 
eine gefühlte Ewigkeit, lange vor RYKER’S. Er war und ist 
die einzige und die richtige Wahl!

Dennis, wie war es für dich? Musstest du lange über-
legen oder war schnell klar, dass du es machen wür-
dest?
Dennis: Ich brauchte ein paar Tage Bedenkzeit und 
habe mir die Entscheidung nicht leicht gemacht. Wäre 
ich Gitarrist, hätte ich direkt zugesagt. Als Sänger muss 
man sich das schon genau überlegen. Weil man sich in 
gewisser Weise selbst an den Pranger stellt, besonders 
wenn man Kid D ersetzt, der die Band in vielerlei Hinsicht 
über Jahre geprägt hat. Letztendlich war für mich aus-
schlaggebend, dass ich das neue Album mit aufnehmen 
konnte. Ohne diese Option hätte ich es wahrscheinlich 
nicht gemacht. Jetzt kann sich jeder ein Bild von mir als 
dem neuen Sänger machen und nicht von dem Typen, 
der nur die Kür von Kid D nachturnt.

Da du das neue Album schon ansprichst. Es gefällt 
mir viel besser als „Hard To The Core“: frischer, dyna-
mischer, abwechslungsreicher und mit einem geile-
ren Sound. Man hört, dass ihr unglaublich Bock habt.
Chris: Sehe ich genau so wie du! Frisch, dynamisch, geil! 
Ich würd’s kaufen. Nein, ganz im Ernst, alle in der Band 
sind absolut happy mit dem Teil. Ich denke, man hört 
raus, dass wir es sind – aber irgendwie knallt es noch 
mehr. Das liegt auch daran, dass alle in der Band an 
den Songs mitgewirkt haben, wir nach dem Motto „Geht 
nicht, gibt’s nicht“ alle Fesseln abgeschüttelt haben – 
und Dennis das Teil dann im Studio echt veredelt hat. 

Mit Mike Dijan von BREAKDOWN, SKARHEAD, Craig 
Ahead von SICK OF IT ALL und Samuel El Action, 
SCHEISSE MINNELLI, habt ihr gleich drei Gastsän-
ger auf dem Album. Wie kam es dazu?

Chris: Mike und ich sind sehr gute Freunde. Seit unse-
rer gemeinsamen Tour mit BREAKDOWN sehen wir uns 
regelmäßig. Ähnlich verhält es sich mit Craig, der sofort 
zusagte, als ich ihn fragte. Die Tour mit SOIA und IGNITE 
war ja eh so was wie ein kleines Familientreffen. SCHEISSE 
MINNELLI finde ich richtig geil und hatte mir gerade 
deren CDs gekauft – zeitgleich kontaktierte mich Sam, 
um zu fragen, ob wir nicht mal was gemeinsam machen 
wollten. Wir hatten gerade die Musik für „We ain’t going 
away“ geschrieben und dachten: Hey, der wäre dafür 
perfekt! Hat also gepasst wie Arsch auf Eimer, haha.

Mit Unterbrechungen gibt es RYKER’S seit 1992. 
Was bedeutet die Band inzwischen für euch – 
Hobby, Nebenjob, große Liebe?
Dennis: RYKER’S sind Hardcore und Hardcore ist meine 
Passion.
Chris: Wenn man Hobby mit Spaß gleichsetzt, geht 
es in die Richtung. Ist mir als Begriff aber zu schwach. 
Als Nebenjob würde ich das niemals bezeichnen! Und 
große Liebe klingt mir echt zu schwülstig – ich weiß 
aber, was du meinst. RYKER’S sind einfach geil!

Wie steht es eurer Ansicht nach gerade um den 
Hardcore? Muss man sich Sorgen machen oder hat 
die Jugend alles im Griff? 
Chris: Ich glaube, die kriegen das schon hin. Ich muss 
ja auch nicht alles gut finden. Hardcore hat außerdem 
schon immer seine eigenen Regeln – und die verändern 
sich eben auch mal. 
Dennis: Was die deutsche Szene betrifft, mache ich mir 
überhaupt keine Sorgen. Es gibt so viele unfassbar gute 
Bands in Deutschland, die nicht nur musikalisch top 
sind, sondern auch eine Message haben und den Hard-

core-Spirit weiter tragen und leben. Es macht einfach 
Spaß, sich Bands wie TAUSEND LÖWEN UNTER FEIN-
DEN, RISK IT! Oder SECONDS OF PEACE anzuhören und 
das unbändige Feuer zu spüren, das in uns allen lodert.
Chris: Ja, was neue Bands angeht, ist Dennis definitiv 
aktiver, ich höre mir immer noch am liebsten die erste 
CRO-MAGS- oder eine FEAR-Scheibe an, haha. 

Was hat sich im Hardcore verändert, seit ihr ange-
fangen habt? Was ist besser, was schlechter gewor-
den?
Dennis: Es hat sich vieles getan. Allein das Internet 
hat einiges zur Vernetzung der weltweiten Hardcore-
Community beigetragen. Man kann jetzt direkt mit den 
Bands in Dialog treten. Damals hat man noch Briefe 
geschrieben. Was aber auch seinen Charme hatte.
Chris: Besser ist für mich auf jeden Fall das Internet – es 
macht viele Formen der Kommunikation einfacher. Lei-
der auch die Kommunikation unter Vollidioten. 
Dennis: Das Einzige, was mich an der heutigen Szene 
stört, sind die Kids, die im Pit ohne Rücksicht auf Ver-
luste brutal zur Sache gehen. Das hätte es damals nicht 
gegeben und das hat aus meiner Sicht auch nichts mit 
Hardcore und Unity zu tun. Man sollte auf einer Hard-
core-Show gemeinsam eine gute Zeit verleben und 
sich nicht gegenseitig die Fresse polieren. Dass man 
sich nicht immer mit Samthandschuhen anfasst, ist klar, 
aber Rücksicht und Respekt sollten schon dabei sein.

Gibt es noch ein Ziel, das ihr mit der Band unbedingt 
noch erreichen wollt?
Dennis: So viele Kids wie möglich von schlechtem Hip 
Hop bekehren.
Chris: Ein paar Reisen könnten noch drin sein. Es gibt 
noch ein paar Länder, in denen wir noch nicht aufgetre-
ten sind, das ist immer neu und spannend. Aber hey, das 
ganz ursprüngliche Ziel war mal, eine Vinylsingle aufzu-
nehmen und ein paar Shows außerhalb unserer Hei-
matstadt zu spielen. 

Wie lange wollt ihr RYKER’S noch machen?
Dennis: So lange es noch so viel Spaß macht wie jetzt.
Martin Schmidt

EINFACH GEIL. Alles neu bei der Kassel-Crew. Das durchwachsene Comeback-Album „Hard To The Core“ ist gerade einmal ein Jahr alt, da legen 
RYKER’S mit „Never Meant To Last“ schon den Nachfolger vor. Und der ist genau der Brecher geworden, den man sich von den Wegbereitern des European 
Hardcore erhofft hat. Doch das ist nicht alles – Sänger Kid D ist nicht mehr dabei. Sein Ersatz ist kein Geringerer als Dennis, früher Sänger bei BRIGHTSIDE. 
Zusammen mit Bassist Chris steht er uns Rede und Antwort.

MAN SOLLTE AUF EINER 
HARDCORE-SHOW SICH 
NICHT GEGENSEITIG DIE 

FRESSE POLIEREN

RYKER’S
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Generell waren wir immer gegen Hilfe von außen“, 
gibt ein noch etwas verschlafen klingender 
Jeremy Lenzo zu Protokoll. „Aber nach dem 

Erfolg unseres Debüts ‚A Lesson In Romantics‘ wur-
den wir von unserem Indielabel quasi zu einem Major 
hochgestuft: Fearless war damals ein Teil des Netz-
werks von Atlantic, und die wollten sich unbedingt um 
unser zweites Album kümmern. Wir haben denen dann 
unsere Demos geschickt und gesagt: ‚Hey, hier sind 
vierzig Songs, sucht euch zwölf aus und wir nehmen die 
für euch auf.‘ Stattdessen waren die Leute von Atlan-
tic aber mit keinem einzigen von diesen Songs zufrie-
den und bestanden auf ihre eigenen Songschreiber. Wir 
haben uns schließlich breitschlagen lassen – letztend-
lich war die Musikindustrie einfach Neuland für uns und 
ein erfolgreiches zweites Album natürlich auch in unse-
rem Interesse. Also dachten wir uns, was soll’s, die Leute 
von einem renommierten Majorlabel wie Atlantic werden 
schon wissen, wie man’s richtig macht. Schlussendlich 
hat uns das Ganze aber so genervt, dass wir ‚Anywhere 
But Here‘ zeitweise gar nicht mehr fertigstellen wollten.“

Das Album erschien 2009 schließlich doch – mitsamt 
einigen co-komponierten Songs. Die Erfahrung war 
trotz renommierter Co-Schreiber und Charterfolg keine 
gute für die Band. Sänger Derek Sanders musste spä-
ter eingestehen, dass die meisten Songs ihm und der 
Band nicht besonders am Herzen lagen. „Atlantic wollte 
aus uns eine Band machen, die wir nicht waren“, blickt 
Lenzo zurück. „Nach ‚Anywhere But Here‘ sind wir wie-
der zu Fearless zurückgekehrt. Da saßen die Leute, mit 
denen wir uns gut verstanden, die sich wirklich um uns 
gekümmert haben, und die uns vor allem unser Ding 
haben machen lassen. Und das ist bis heute so.“

Auf ein besonders zugkräftiges Label im Rücken kommt 
es Lenzo also nicht an, solange die kreativen Freiheiten 
gegeben sind – auch wenn Majors wie Atlantic MAYDAY 
PARADE wahrscheinlich weiter Aufmerksamkeit hät-
ten sichern können, als die große Pop-Punk-Welle der 
Nullerjahre langsam abebbte. Auch Fearless sprang 
damals nach so genreprägenden Veröffentlichungen 
wie den ‚Punk Goes ...‘-Kompilationen verstärkt auf den 
nahenden Metalcore-Zug. „Irgendwann wurden eben 
andere Genres populärer“, sagt Lenzo schulterzuckend. 
„Aber wir können eben nur diese eine Art Musik machen 
und haben unabhängig von bestimmten Trends unser 
Ding weiter durchgezogen. Unsere alten Fans sind uns 
treu geblieben und mit uns älter geworden – glaube ich 
jedenfalls. Ob Fans schon immer dabei oder erst neu 
dazugekommen sind, kann ich inzwischen nicht mehr so 
auseinanderhalten ...“

Auch wenn Lenzos Personengedächtnis über die 
Jahre wohl etwas gelitten hat – dem Bandgefüge 
haben die unbequemen Industrie-Einblicke langfristig 
nicht geschadet. „Wir haben vor zehn Jahren als gute 
Freunde angefangen, Musik zu machen. Und obwohl 
wir damals relativ schnell nur noch zu fünft waren, hat 
sich an unserem Verhältnis zueinander nichts geän-
dert.“ Eher schweißen solche Erfahrungen Freunde wohl 
noch mehr zusammen – obwohl es die Mitglieder von 
MAYDAY PARADE die letzten Jahre in ganz verschie-
dene geografische Ecken verschlagen hat: Schlagzeu-
ger Jake Bundrick lebt in Kalifornien, Gitarrist Alex Gar-
cia in Tennessee, der zweite Gitarrist Brooks Betts und 
Sanders in Florida, und Lenzo selbst in Michigan. Das 
sind enorme Distanzen – mal schnell jammen ist da 
wohl nicht drin. „Wir sehen uns tatsächlich nicht mehr 

so häufig“, gibt Lenzo zu. „Aber wir sind eben auch älter 
geworden und haben andere Verpflichtungen: Derek 
ist jetzt Vater, ich bin seit Kurzem verheiratet ... Vieles 
müssen wir dann natürlich irgendwo dazwischen quet-
schen. Vor einer Tour proben wir meistens nur zwei 
Tage, dann geht’s direkt los.“ Leidet darunter nicht die 
Qualität? „Ach, fehlerfrei spielen wir eh nie“, schmun-
zelt Lenzo. „Die meisten Songs spielen wir aber schon 
so lange zusammen, dass das meistens eigentlich nie-
mandem außer uns auffällt. Wir brauchen sowieso 
immer ein paar Tage, um ins Tourleben zurückzufin-
den.“ Auch nach zehn Jahren Bandgeschichte erge-
ben sich also noch neue Herausforderungen. Das Fin-
den von eingängigen Melodien allerdings scheint nicht 
dazu zu gehören. 
Enno Küker

A LESSON IN PRAGMATICS. Wie machen die das mit den Melodien? MAYDAY PARADE sind bereits seit einer verdammten 
Dekade so unverschämt eingängig, dass sich fast unweigerlich die Frage stellt, wo diese ganzen bittersüßen Pop-Punk-Hymnen immer 
herkommen. Alkohol? Drogen? Groupies? Oder fließt die Inspiration etwa aus den Händen von anderen? Aus den Köpfen und Pranken 
der Monster, die jeder Indie-Idealist verflucht und fürchtet – von externen Songschreibern? Tatsächlich finden sich in älteren Interviews 
ebenso wie im entsprechenden Wikipedia-Eintrag diverse Erwähnungen und Kommentare zu Co-Komponisten. Hochverrat? Skandal? 
Sündenfall? Mehr als ein MAYDAY PARADE-Watergate war es wohl einfach eine der Lektionen, die junge Musiker lernen, wenn sie sich 
nicht mehr nur auf sich selbst, sondern auch andere verlassen müssen.

REALITY DRAMA
Wenn jemand authentische Einblicke ins Musikbusiness 
sucht: Jeremy Lenzo weiß, wo sie zu finden sind. „Bei den 
Aufnahmen zu ‚Anywhere But Here‘ haben wir gelernt, wie 
der Hase in der Musikindustrie so läuft, und das war nicht 
immer angenehm“, so Lenzo. „Es gab eine Menge Drama 
mit den Labelleuten, mit anderen Bands und zwischen uns. 
Eigentlich genauso wie in der Serie ‚Nashville‘.“ Die musi-
kalische Serie läuft beim US-Sender ABC und folgt seit 
drei Staffeln den fiktiven Erlebnissen verschiedener Coun-
trysänger, die in Nashville, Tennessee um Erfolg und Aner-
kennung kämpfen – beim Publikum und untereinander. 
Eine vierte Staffel wird ab September ausgestrahlt.

MAYDAY PARADE
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Vor sieben Jahren erschien mit „Nothing To 
Prove“ eure letzte Platte, von dem Coveral-
bum „Don’t Forget Your Roots“ mal abgese-

hen. Was hat sich für euch über die Jahre als Band 
und als Menschen verändert?
Adam: Ich denke, als Menschen haben wir uns alle in 
derselben Weise entwickelt, wie jeder andere es über 
diesen Zeitraum auch tun würde. Als Band ist der große 
Vorteil, unsere Alben in gewissen Abständen zu sch-
reiben und sich so viel Zeit zu lassen, dass wir wirklich 
motiviert bleiben, es sich jedes Mal frisch anfühlt und 
die ganze Energie und der Enthusiasmus in die Musik 
fließen. Es ist außerdem unsere erste Platte ohne Todd 
Morse, der die Band verlassen hat, um sich anderen 
musikalischen Projekten zu widmen, was die Dinge für 
uns auch etwas verändert.

Was macht euch so stolz auf diese Platte, dass ihr 
euch gut dabei fühlt, sie zu veröffentlichen. Gab es 
irgendwelche wichtigen Elemente, die ihr unbedingt 
auf „Use Your Voice“ haben wolltet?
Toby: Alle Songs auf der Platte haben etwas Beson-
deres, seien es jetzt die Texte, die Melodien oder die 
Kraft dahinter. Ich habe das Gefühl, das ganze Album 
hat ein angenehmes Tempo und die Songs gehen per-
fekt ineinander über. Ich bin stolz darauf, wie hart wir 
daran daran gearbeitet haben. Die Band hat ihren Teil 
in Orange Country, Kalifornien aufgenommen und ich 
meine Vocals in Nashville. Ich habe mir viel Mühe gege-
ben, noch persönlichere Texte zu schreiben, und Adam 
hat die Musik für neun von zehn Songs geschrieben und 
das Beste rausgeholt!

In „Popage“ singst du, dass du auch einige Pop-
Songs magst, die im Radio gespielt werden. Hast du 
den Eindruck, die meisten Menschen konzentrieren 
sich zu sehr auf ein oder zwei Genres und verpassen 
viel gute Musik?
Adam: Bis zu einem gewissen Punkt ist es ziemlich nor-
mal, eine bestimmte musikalische Zugehörigkeit zu 
entwickeln, wenn du jung bist und das erste Mal damit in 
Berührung kommst. Aber ich mag den Gedanken, dass, 
sobald du aus den Teenager-Jahren raus bist, deine 
Ohren und dein Denken offener für unterschiedliche 
Musik werden. Ich weiß, dass sehr viele Genres für mich 
funktionieren können und Pop ist definitiv eins davon. 
Ich schätze, es ist normal für Jugendliche, sich von 
allem Populären abzuwenden und ihre eigene Nische 
zu suchen, aber manchmal übertreiben sie das viel-
leicht und verpassen dadurch einiges an unterhaltsa-
mer Musik, die, wie „Popage“ aussagt, die Welt vielleicht 
nicht verändern will, aber vielleicht deinen Tag versüßen 
und dir ein Lächeln ins Gesicht zaubern wird, was defini-
tiv auch seinen Wert hat. 

In „LYD“ geht es dann um negative Gedanken, was 
ziemlich überraschend ist, weil du sonst immer an 
einer positiven Lebenseinstellung festhältst. Wie 
schaffst du das, wenn dir etwas Schlechtes pas-
siert?
Toby: Denk an all die guten Dinge, die du in deinem 
Leben hast. Ich bin nicht perfekt und habe Gefühle. Im 
Leben ist nichts perfekt und du tust einfach dein bestes 
und konzentrierst dich immer auf das Positive.

In „True romance“ erzählst du davon, deine beste 
Freundin geheiratet zu haben, und dass es Leute 
gibt, die meinten, es würde nicht funktionieren. 
Denkst du, es klappt vielleicht gerade so gut, weil 
ihr beste Freunde seid, während viele andere das 
Risiko nicht eingehen würden, ihren besten Freund 

und Beziehungspartner in einer Person zu verlie-
ren?
Toby: Wir sind Seelenverwandte, Punkt. Wir waren 
zuerst beste Freunde, die irgendwann ein Paar wurden, 
geheiratet und einen Sohn in die Welt gesetzt haben. 
Liebe und Beziehung sind nicht für jeden etwas, aber ich 
glaube fest, dass es für jeden jemanden gibt. Du kannst 
nicht nach ihm suchen, es passiert einfach. Menschen 
geben sich zu viel Mühe, Dates zu haben und den rich-
tigen Menschen zu finden, aber ich habe das Gefühl, 
das ist zu viel Arbeit und zu verrückt, sich Leute aus-
zusuchen, in die man sich verlieben will. Ich glaube an 
Schicksal.

„Use Your Voice“ erscheint in einer Zeit, in der 
es viele Unruhen gibt. Die Menschen protestie-
ren dagegen, wenn People of Color von der Poli-
zei erschossen werden, andererseits werden Anti-
Asyl-Proteste auf der ganzen Welt immer lauter. 
War das ein ausschlaggebender Punkt, als ihr die 
Texte geschrieben und den Titel gewählt habt?
Adam: „Still dreaming“ ist tatsächlich während den 
Ausschreitungen in Baltimore entstanden. Chad, Toby 
und ich waren gerade in Nashville für eine Vocal-Ses-
sion und wir hatten noch keinen Text für die Musik zu 

dem Song. Wir haben darüber gesprochen, einen 
Song zu schreiben, der darauf beruht, was gerade pas-
siert. Was ziemliches Neuland für H2O war, da wir nie 
eine politische Band waren, aber was da passiert ist, 
schien über Politik hinauszugehen, es war eine Sache 
der puren Menschlichkeit. Toby hat den Text in weni-
gen Stunden geschrieben und sich damit selbst über-
troffen.

Toby, das Cover von „Use Your Voice“ zeigt deinen 
Sohn Max. Wer kam auf die Idee und wie fühlt er sich 
dabei?
Toby: Es war seine Idee und er liebt es. Er hat mich erst 
gestern gefragt: „Wo sind meine Tantiemen?“ Haha. Die 
Platte ist noch nicht mal erschienen.

Du nimmst ihn manchmal sogar mit auf deine Kon-
zerte, wo er über die Crowd surft oder die Songs mit 
dir singt. Wie hat das angefangen? Hat er sich ein-
fach auf einer Show das Mikro geschnappt?
Toby: Er war immer von Musik umgeben, seit er im 
Bauch meiner Frau mit uns auf Tour war. Er war mit mir 
und H2O schon überall auf der Welt. Erst neulich hat 
er gefordert, crowdsurfen zu dürfen. Er liebt die Ener-
gie auf den Shows und will unbedingt ein Teil davon 
sein. Glaub mir, es macht mich ziemlich nervös, aber die 
Crowd weiß, dass er mein Sohn ist und sie ihn wohl bes-
ser auffangen, haha.

Was ist die wichtigste Lektion, die du aus deiner 
Vaterschaft gelernt hast und die ganze Welt wis-
sen wollte?
Toby: Kommunikation ist alles in der Erziehung deiner 
Kinder. Sei ein Vorbild für sie und lass sie sich zu einem 
eigenen Menschen entwickeln.
Andre Teilzeit

POSITIVE MENTAL ATTITUDE. PMA 
war schon immer das Motto von H2O. Mal 
sehen, was sich in den letzten Jahren getan 
hat. Ich habe mit mich Toby Morse und 
Adam Blake über die Bedeutung der neuen 
Platte und über die Familie unterhalten.

IM LEBEN IST NICHTS 
PERFEKT, TUE EINFACH 

DEIN BESTES UND 
KONZENTRIER DICH IMMER 

AUF DAS POSITIVE

H2O
Foto: Dennis Seelig (facebook.com/Seelisch.Photography)
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The Color Before The Sun“ ist euer erstes 
Album, auf dem es nicht um das Ehepaar 
Coheed und Cambria Kilgannon geht. Wie kam 

es zu der Entscheidung, davon abzuweichen?
Vor ein paar Jahren lebte ich in einem kleinen Apart-
ment in Brooklyn, NY. Während des Schreibens habe 
ich mir gar keine Gedanken um eine Platte gemacht. Ich 
wollte einfach nur ausdrücken, wie es mir in diesem klei-
nen Apartment und bei so viel Nähe zu den Nachbarn 
ging. Die konnten alles hören, was ich vor mich hin kom-
poniert habe. Nachdem die zehn Songs fertig waren, 
wurde mir klar, dass das nicht die typischen Coheed-
Songs sind. Ich dachte, es wäre eher Material für ein 
Soloalbum. Andererseits sollten COHEED AND CAM-
BRIA aber auch nicht nur auf eine Story beschränkt 
sein. Deshalb haben wir aus diesem Solomaterial Band-
material gemacht. 

Der Rest der Band hatte nichts dagegen?
Nein, überhaupt nicht. Das Konzept war immer mein 
Baby und für die anderen schwer zu verstehen und ver-
arbeiten. Sie standen der Idee, die Songs einfach für 
sich selbst sprechen zu lassen, ganz offen gegenüber. 
Wir lassen gerne Veränderungen zu. Nach der Geburt 
meines Sohnes begann auch eine neue Phase meines 
Lebens, warum sollte sich das nicht in unserer Musik 
niederschlagen?

Du hast mal gesagt, dass das Konzept für dich eine 
Art Vorhang darstellt, hinter dem du deine Gefühle 
verstecken kannst. Wie fühlt es sich jetzt an, nach-
dem der Vorhang gefallen ist?
Das Konzept ist entstanden, weil ich ein sehr zurückgezo-
gener Frontmann ... oder Künstler ... oder einfach Mensch 
bin. Ich fühle mich grundsätzlich unwohl dabei, meine 
Gefühle rauszulassen. Hinter dem Konzept konnte ich 
mich verstecken. Wenn jemand meine Arbeit beurteilt, 
dann beurteilt er das Konzept. Das ist dann entweder 
nicht sein Ding oder er mag es. Jetzt, mit 37 Jahren, fühle 
ich mich wohler in meiner Haut. Es ist befreiend, die Songs 
einfach das sein zu lassen, was sie sind. Ich brauchte ein-
fach Zeit, um zu dem zu werden, der ich jetzt bin. 

War es schwierig, die Fantasiegeschichte hinter dir 
zu lassen und über etwas Reales zu schreiben?

Meine Texte kamen immer von Herzen. Das Konzept 
diente nur als Trennlinie zwischen der Kunst und mir. 
Während des Schreibens war mir noch nicht klar, dass 
es mal ein COHEED AND CAMBRIA-Album werden 
würde, ich habe mich einfach von meiner Umwelt beein-
flussen lassen. Im Nachhinein fühlt sich diese Belas-
tung, der ich beim Schreiben ausgesetzt war, gut an. 

Das Album erscheint ja erst im Oktober. Was kannst 
du uns schon darüber verraten?
„The Color Before The Sun“ ist wie eine Zeitkap-
sel meiner letzten Jahre. Ich denke, dass viele sich mit 
dem Album identifizieren können oder es auf ihre Art 
interpretieren. Für mich zeigt es einfach das Leben in 
einem zu kleinen Apartment und die Identitätskrise, 
die ich hatte. Dann die Klarheit, als ich erfuhr, dass ich 
Vater werden würde. Das Gefühl, meine Familie wegen 
des Jobs allein lassen zu müssen, all das steckt in den 
Songs. Dadurch wirkt es sehr linear. „The Color Before 
The Sun“ heißt auch so, weil es meine Emotionen vor 
der Geburt meines Sohnes widerspiegelt. 

Ich habe gelesen, dass ihr vor der Geburt eures 
Sohnes in euer Landhaus ziehen wolltet, das Haus 
aber unbewohnbar war. Was ist da passiert?
Als meine Frau schwanger mit unserem Sohn Atlas war, 
haben wir uns überlegt, in unser Haus auf dem Land zu 
ziehen. Unsere Mieter hatten dieses Haus allerdings als 
Marihuana-Plantage genutzt. Das war erschreckend. 
Wir als werdende Eltern standen da vor einem zerstör-
ten Haus. Die Versicherung hat uns getrennt voneinan-
der befragt, weil sie dachte, wir hätten etwas damit zu 
tun. Unsere Zukunft war kurze Zeit ungewiss. Wir muss-
ten alles wieder aufbauen. Viele Emotionen davon ste-

cken auch in dem Album, im Songs wie „Colors“ und 
„Island“. „Young love“ ist eine Art Entschuldigung an 
das Haus, in dem viele COHEED AND CAMBRIA-Alben 
entstanden sind. An diesem Ort sind wir oft als Band 
zusammengekommen. Mittlerweile ist alles repariert 
und wir wohnen in dem Haus.

Hast du Songwriting-Rituale? 
Normalerweise schreibe ich vor Sonnenaufgang. Dann 
wache ich um vier oder fünf Uhr auf. Da kommen mir die 
meisten Ideen. Das ist der andere Grund für den Titel 
„The Color Before The Sun“: Es ist die Kunst, die ich vor 
Sonnenaufgang erschaffe.

Welchen Gegenstand von zu Hause nimmst du 
immer mit auf Tour? 
Mein Handy und meinen Computer. Das würde ver-
mutlich jeder sagen. Aber diese Dinge sind einfach 
wichtig für diesen „nomadischen“ Lifestyle. Natürlich 
ist das Handy für die Verbindung wichtig. Aber häufig 
nutze ich auch die Karten-App. So weiß ich schon vor 
der Ankunft, wo ich hin muss, wenn ich etwas brauche. 
Außerdem sind Handy und Computer synchronisiert. 
Dann kann ich mit beiden Geräten an Comics arbeiten. 
Songideen nehme ich mit dem Handy auf, ich nutze es 
zur Unterhaltung durch Filme und Bücher. Das gehört 
einfach zu unserem momentanen Leben und ohne sie 
könnte ich das alles gar nicht. 

Du schreibst viele Comics, ist etwas Neues in Pla-
nung?
Ich arbeite gerade an einem neuen Projekt. Nächstes 
Jahr soll hoffentlich auch eine Fortsetzung von „The 
Amory Wars“ erscheinen. Zur Zeit schreibe ich auch an 
einem Kinderbuch. Die Illustrationen müssen noch fer-
tiggestellt werden, aber das wird auch bald erscheinen.

Worum geht es da?
Es geht um einen Jungen, der die Stadt inmitten der 
Wüste kennen lernen will. Dann kommt er dort hin, alles 
ist toll. Aber der König der Stadt ist ein totaler Idiot. Also 
bringt der Junge dem König Benehmen bei, zum Bei-
spiel „Bitte“ zu sagen. Es soll den Kindern zeigen, höf-
lich zu sein.
Britt Meißner

KONZEPTLOS. Die Fantasy-Saga von COHEED AND CAMBRIA-Frontmann Claudio Sanchez geht mit „The Color Before The Sun“ 
nicht in die nächste Runde. Es gibt kein Konzept mehr, hinter dem er sich verstecken kann. Das musste auch Claudio feststellen.

ICH FÜHLE MICH 
GRUNDSÄTZLICH UNWOHL 

DABEI, MEINE GEFÜHLE 
RAUSZULASSEN

COHEED AND CAMBRIA
Foto: Arek Goniwiecha (arek-photography.com)
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Geoff, kanntest du die anderen Bandmitglie-
der schon, bevor du zu der Band kamst?
Ich kannte Stuart Richardson und Mike Lewis, 

aber das war’s auch schon. Wir trafen uns auf ein paar 
Festivals und Konzerten hier und da. Ich mochte die 
Jungs immer gern, sie sind sehr warmherzig und lustig.

Wie bist du dann zu dem Projekt gekommen? Und 
wie lange dauerte es, bis es wirklich losging?
Die ehemalige Managerin von LOSTPROPHETS, Karen, 
ist eine Freundin von mir aus New York. Wir hatten in den 
2000ern eine gute Zeit in New Yorks Rockszene. Es war 
ihr Plan, mich in die Band zu bringen. Ich war anfangs 
aber eher unempfänglich für ihre Ideen. Dann haben die 
Jungs mich jedoch nach Großbritannien rübergeflogen 

und wir haben ein paar Demotracks zusammen aufge-
nommen. Damals entstanden drei Songs und zwischen 
uns passte es sofort. Die erste Nummer, die wir damals 
gemeinsam geschrieben haben, war übrigens „Addition“.

Wie habt ihr euch geeinigt, in welche Richtung es 
bei NO DEVOTION musikalisch gehen soll?
Wir haben überlegt, welche musikalischen und 
geschmacklichen Gemeinsamkeiten wir haben. Es gab 
Dinge, bei denen wir uns nicht einig waren – ich wollte 
nicht der neue Frontmann ihrer alten Band werden und 
keiner von ihnen zu THURSDAY. Also kam die Entschei-
dung für einen Sound im Stil der Bands, mit denen wir 
aufgewachsen sind: PiL, KILLING JOKE, COCTEAU TWINS 
und THE CURE. Damit haben wir angefangen.

Wie sieht das Songwriting bei euch aus?
Die Jungs schreiben eine unfassbare Menge an Musik. 
Ich reduziere das dann auf die Stücke, die mir auch 
gefallen. Die Vocals schreibe ich, danach beginnt Stu 
mit den Aufnahmen und der Bearbeitung. Er schraubt 
daran herum, bis es bricht. Wenn es kaputt ist, ist es 
richtig.

Welche Bands stellen eine Inspiration für dich dar?
Ein paar habe ich eben schon genannt. Sonst wären da 
noch PORTISHEAD, WAX IDOLS, TONES ON TAIL und PJ 
Harvey. Frauen sind in der Musik grundsätzlich besser 
als Männer.

Warum habt ihr euch für den Namen NO DEVOTION 
entschieden? Er klingt stark nach New Wave ...
Ich glaube, wir hegen alle einfach nur eine große Liebe 
zur konkreten Poesie von Post-Punk-Bandnamen, wie 
zum Beispiel JOY DIVISION und NEW ORDER.

Die Songs auf euerem kommenden Album „Per-
manence“ wurden durch Angst und Erleichterung 
geprägt. Was steckt darin sonst noch?
Ehrlich gesagt, nur sehr viel Liebe.

Du kommst aus Amerika, der Rest der Band wohnt 
in England. Ist es schwierig, so zu arbeiten?
Ja, es ist schon hart. Wir proben meistens in Cardiff.

Gibt es typisch britische Eigenarten, mit denen zu 
nicht klarkommst? 
Ich bin kein großer Trinker. Aber ansonsten passe ich 
gut in die Gruppe. Manchmal vergessen sie mich, wenn 
sie in ihren britischen Slang verfallen. Aber das ist alles 
nicht so schlimm!

Wie war euer erster gemeinsamer Auftritt?
So energiegeladen! Die erste Show fand in Wales statt, 
wo auch ein Großteil der Band herkommt. Es war extrem 
heiß, wir waren alle klatschnass geschwitzt. Die Fami-
lienmitglieder der anderen waren da, es war einfach 
unbeschreiblich. 

Was erwartet die Leute auf einem Konzert von 
euch?
Es ist umfassend. Ich denke, dass es leicht ist, sich darin 
zu verlieren. 

Wo würdet ihr in naher Zukunft gerne mal spielen?
In Europa natürlich! Außerdem wollen wir gerne nach 
Russland, Australien und auf die Philippinen. Wir wollen 
einfach spielen, wir sind bereit!
Britt Meißner

IM SLANG VERLOREN. Ein Amerikaner unter Walisern, das ist Ex-THURSDAY Sän-
ger Geoff Rickly bei NO DEVOTION. Und auch wenn die anderen Bandmitglieder ebenfalls 
nicht unbekannt sind, die meisten stammen von den LOSTPROPHETS, so will man sound-
mäßig weder das eine noch das andere sein. Geoff Rickly erzählt uns von den Problemen, 
die man als New Yorker in Cardiff so haben kann.

DER HINTERGRUND
Vier der fünf Mitglieder von NO DEVOTION kommen von 
der walisischen Band LOSTPROPHETS. Unter diesem 
Namen haben sie fünf Studioalben veröffentlicht und 
stürmten zwei mal die Top Ten der UK Single Charts („Last 
train home“, „Rooftops“). Weltweit verkauften sie 3,5 Milli-
onen Alben. Im Oktober 2013 lösten sich LOSTPROPHETS 
auf, nachdem Sänger Ian Watkins 2012 wegen sexuel-
ler Gewalthandlung an Kindern und des Besitzes von Kin-
der- und Tierpornos angeklagt und zu 35 Jahren Haft ver-
urteilt wurde. Die verbliebenen sechs Mitglieder wollten 
weiter Musik machen, allerdings unter neuem Namen, nur 
Schlagzeuger Luke Johnson stieg bald darauf aus dem 
Projekt aus. Im April 2014 gab Geoff Rickly, der bisher 
mit seiner Post-Hardcore-Band THURSDAY und einem 
politisch-satirischen Projekt namens UNITED NATIONS 
unterwegs war, bekannt, dass er den Gesang bei den neu 
gegründeten NO DEVOTION übernehmen werde. Am 
Schlagzeug sprang für die Albumproduktion Matt Tong 
(BLOC PARTY) ein, live übernimmt Philip Jenkins (KINDS IN 
GLASS HOUSES) das Schlagzeug. Als „der Rest von LOST-
PROPHETS mit neuem Sänger“ wollen NO DEVOTION 
allerdings nicht bezeichnet werden.

NO DEVOTION
Foto: Lena Stahl (facebook.com/unheardpictures)
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Die Kinder vom Bodomsee. Namensgebend war 
der bis heute nicht wirklich aufgeklärte Mord an 
drei Kids an diesem berüchtigtsten finnischen 

See, an dem deshalb wohl seit 1960 kein Teenager mehr 
freiwillig campen will. Unheilvoll wartet auch auf Album 
Nummer neun das „Maskottchen“ der Band, der Rea-
per, unser altbekannter Sensenmann, auf dem als Aus-
gleich in fröhlich-krassem Sonnenblumengelb leucht-
enden Cover.

Ich schätze mal, dass der Titel „I Worship Chaos“ 
nicht wörtlich zu nehmen ist?
Ich bin nicht chaotisch, aber zumindest die rastloseste 
Person, die es gibt. Das ist nicht grundsätzlich nur etwas 
Schlechtes, schließlich treibt es mich ständig dazu an, 
kreativ zu sein. Im Grunde bedeutet der Titel für mich, 
dass mir Chaos allemal lieber ist als absolute Stille. 
Totenstille macht mich fertig. Ich habe so viele ver-
rückte, düstere Gedanken im Schädel, dass ich Chaos 
um mich brauche, um die irgendwie loszuwerden.

Es geht also um das typische „Ordnung durch 
Chaos“-Ding? Es gibt ja die organisiertesten Men-
schen, deren Schreibtisch wie ein Schlachtfeld aus-
sieht. Euer Walkthrough auf YouTube durch die hei-
ligen Probehallen samt herumstehendem Oldtimer 
offenbart jedenfalls ein ziemliches Durcheinander. 
Na ja, trotzdem ist es gemütlich. Ich bin dort selber zwei 
Wochen vor den Aufnahmen eingezogen, und beim 
„Arbeiten“ kann doch ruhig was rumliegen, ich bin da 
voll und ganz in der Musik. Wenn ich aber in die eigene 
Wohnung komme zum Relaxen, muss die Couch schon 
frei sein. Oder wie unser Keyboarder Janne Warman 
es ausdrücken würde: Bei dir sieht es aus wie in einem 
Achtziger-Stripclub, so à la „Miami Vice“. Pinkfarbenes 
Licht, blaue Teppiche, all der Glam-Scheiß. Hier muss 
zum Einschlafen im Hintergrund aber auch immer der 
Fernseher laufen.

Also Songwriting auf einer schönen, verlassenen 
Insel, wie es Tuomas von NIGHTWISH bevorzugt, 
wäre für dich der Horror?

Ich würde zumindest nicht kreativer sein. Ich liebe die 
finnische Natur, aber auch in der größten Pampa brau-
che ich Musikbeschallung. Da meine Freundin aus L.A. 
kommt, pendle ich generell viel. Die Rastlosigkeit zeigt 
sich wohl auch in diesem Punkt. Der Albumtitel reflek-
tiert aber auch meinen Lebensstil. Denn wenn man 
schon Daueraction braucht, muss man dem Ganzen 
dennoch Grenzen setzen, sonst überlebt man es nicht.

Spielst du auf Party-Exzesse an, beispielsweise auf 
eine der früheren Listening-Sessions in Helsinki, als 
dich deine Freundin raustragen musste, weil du nicht 
mehr stehen konntest? Ist deine Party jetzt over?
Ups, davon weiß ich tatsächlich nichts mehr. Das saugt. 
Natürlich ist die Party nicht vorbei, nur trinke ich on the 
road nichts mehr. Die erste nüchterne Tour habe ich 
2013 zur Veröffentlichung von „Halo Of Blood“ durch-
gestanden. Das Wort passt, denn am Anfang fühlst du 
dich etwas isoliert, aber dann machen die Gigs endlich 

wieder mehr Spaß. Zum Glück habe ich auf die schlei-
chenden Zeichen reagiert. Anstelle zu 110% abzuliefern, 
kämpfte ich immer nur mit dem Kater aus der Nacht 
davor. Das fühlt sich falsch an, wenn du dein Leben, 
seitdem du die Schule geschmissen hast, doch voll und 
ganz dem Gitarrespielen gewidmet hast.

Den wiedergefundenen Fokus hört man dem neuen 
Album aus Finnlands Melodic-Death-Traumfabrik 
an, es gibt vielfältigere Tracks, oft im Midtempo-
Bereich. Absicht?
Wir wollten nach den letzten raueren Alben wieder 
unsere größte Stärke ausspielen, und das sind nunmal 

catchy Songs, die zugänglich sind. Mit „All for nothing“ 
gibt es sicher auch eine völlig untypische, extrem lang-
same Nummer, die erst nach längerer Arbeit in unse-
ren Sound gepasst hat. Der typische Achtziger-Power-
Metal-Vibe ist gerade am Anfang dabei. Die Kontraste 
sind ziemlich stark, zum Beispiel haben wir mit Absicht 
ganz ans Ende „Widdershins“ gepackt, einen unserer 
bombastischsten Tracks überhaupt.

Als Berühmtheit hat man täglich mit Kritikern und 
noch schlimmer, ewigen Neidern und Hatern zu tun. 
Schert es dich eigentlich, wenn ein Typ bei YouTube 
anhand von Riff-Vergleichen beweisen will, dass du 
von anderen Bands abgekupfert hast? Er wirft auch 
DISSECTION ins Rennen, die den Melodic Blackened 
Death einst geprägt haben, und stellt die Gitarren-
parts einander gegenüber. Krank oder?
Dass die Leute für so was Zeit haben, ist sick! Er tut mir 
ehrlich gesagt leid, denn er scheint nicht zu verste-
hen, warum ich Musik mache oder warum ich überhaupt 
bekannt geworden bin. Seit es Heavy Metal gibt, lässt 
sich das Rad nicht mehr neu erfinden, und die Gitarre 
hat nunmal nur eine bestimmte Anzahl an Bünden. Es 
ist doch klar, dass Riffs sich stimmlich fast gleichen. 
Mich trifft das nicht, ich finde es nur schade, dass Musik 
so falsch verstanden wird.

Deine wirkliche Rolle in der Musikwelt können wir 
dafür im Netz bei einer ganz speziellen Aktion 
bewundern. Was hat es mit „#100guitarsfromHEL“ 
auf sich?
Ich wurde vom Helsinki Theater Festival angesprochen, 
ob ich einen 15-Minuten-Song für hundert Gitarristen 
aus 22 Ländern schreiben möchte. Ohne zu überlegen, 
sagte ich zu, denn ich lebe für kranke Herausforderun-
gen. Dass wir den Song auf dem Senatsplatz direkt vor 
dem Dom aufführen würden, war schon krass. Es hat 
aber funktioniert und ist eine unvergessliche Ehre, als 
Metal-Gitarrist von solch einem Prestige-Festival ein-
geladen zu werden. Es wäre interessant zu wissen, ob 
der YouTube-Nerd hier auch einen Vergleich findet ...
Andrash Kais

DER 101. GITARRIST RÄUMT AUF. Äußere Ordnung bringt innere Ordnung, heißt es. Oder eben umgekehrt ... Sammle Dich, 
dann gibst Du auch auf der Stage eine ordentliche Figur ab. So geschehen bei Finnlands Gitarrenheld Alexi Laiho, der uns erklären muss, 
warum sein Album einen so chaotisch klingenden Titel trägt.

ANSTELLE ZU 110% 
ABZULIEFERN, KÄMPFTE ICH 
IMMER NUR MIT DEM KATER 

AUS DER NACHT DAVOR

CHILDREN OF BODOM
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ZU DRITT IST MAN WENIGER ALLEIN. KYLESA aus Savannah sind nur noch ein Trio. Der Rest wird nach Bedarf angeheuert. Wie das funktioniert und was 
das für das neue Album „Exhausting Fire“ bedeutet erklären Phil und Laura, beide Gitarristen, Songwriter und Masterminds der Band.

KYLESA
Das ist euer siebtes Album ...

Laura: Ja, verrückt, oder? Ich habe die ganze 
Zeit geglaubt, es sei unser sechstes Album, bis 

mich jemand darauf aufmerksam gemacht hat. Aber 
ich sitze auch nicht zu Hause herum und höre unsere 
Alben. Ich höre mir die eigentlich nur während der Auf-
nahmen, natürlich, und kurz danach sehr oft an. Oder 
wenn es um Interviews und so geht. Aber nach dieser 
ersten Zeit, wenn du ein Album aufgenommen hast, 
stellst du es irgendwann ins Regal und hörst es auch 
nicht wirklich noch mal. Es sei denn, ich muss mich an 
was erinnern.
Phil: Es ist wirklich unglaublich. Wir machen das jetzt 
seit 15 Jahren! Ich höre mir auch die alten Alben ab und 
zu an, aber meistens um sicherzustellen, dass wir uns 
nicht zu sehr wiederholen, auch bei den Texten. Aber 
da ich auch diese Alben oft produziert habe, fällt mir 
das oft schwer. Ich bemerke da immer nur die Fehler, 
von denen ich wünschte, ich könnte sie noch ausbü-
geln, haha!

Nach all den Alben, wo nehmt ihr die Motivation 
und Inspiration her?
Laura: Ich glaube, die Liebe zur Musik ist so stark, dass 
ich immer Freude daran haben werde, Songs zu schrei-
ben. Es ist auf jeden Fall einfacher als damals. Klar, ich 
bin erfahrener und kenne meine Grenzen besser. Aber 
ich habe das Gefühl, dass da immer Inspiration ist. Wir 
sind diese Art Menschen, die Musik und Kunst leben und 
atmen. Es ist keine Phase, aus der man herauswächst. 
Auch wenn ich älter werde, so hat sich meine Liebe zur 
Musik nicht verändert. Meine Palette hat sich erwei-
tert, wenn du so willst, mein musikalisches Vokabular 
ist größer, als es vor 15 Jahren war. Ich habe so viele 
Ideen, der Tag hat zu wenige Stunden, als dass ich alle 
Songs schreiben könnte. Ich möchte nach der nächs-
ten Tour bereits wieder Songs in meiner Tasche haben, 
so dass wir direkt wieder Demos aufnehmen können. 
Für KYLESA und auch mich selbst.
Phil: Es ist einfach unser Leben. Nimm das Negative in 
deinem Leben und versuche, durch Songs etwas Posi-
tives daraus zu machen. Und da das Leben nie auf-
hört, dich mit negativem Kram zu bewerfen, ist 
es einfach, sich etwas Neues auszuden-
ken, haha!

Ich habe gelesen, dass euer 
neues Album von einem Wie-
deraufbau handelt. Bezieht 
sich das auch auf die 
Struktur der Band?

Phil: Das Thema von „Ultraviolet“ war Verlust. Der nächste 
Schritt ist da der Wiederaufbau. Alle unsere Alben haben 
Themen, die sich durch sie durchziehen. Du musst stän-
dig Dinge aufbauen, Beziehungen, deine Arbeit. Es gibt 
verschiedene Ansätze. Das zugrundeliegende Thema ist, 
dein Leben auf die Reihe zu bekommen und zu verbes-
sern. Die Dinge zu reparieren, die kaputt sind.
Laura: Wir hatten über all die Jahre viele wechselnde 
Bandmitglieder und wir haben irgendwann gemerkt, 
dass die Band im Kern nur wir drei Leute sind. Und das 
ist auch cool. Wir haben Musiker, die live mit dabei sind. 
Aber es war wesentlich einfacher, dieses Album nur zu 
dritt aufzunehmen. Es gibt aber auch eine persönli-
che Ebene. Die Texte handeln von zwischenmenschli-
chen Beziehungen, die Phillip und ich erlebt haben, und 
auch wenn sich diese Erfahrungen voneinander unter-
scheiden, kann sich jeder da hineinversetzen, denke 
ich. Vieles handelt auch von dem inneren Kampf, wenn 
du eine Sache beendest und etwas Neues beginnst. Es 
gibt also eine positive als auch eine negative Bedeu-
tung. Ich möchte da nicht zu sehr ins Detail gehen, das 
würde zu persönlich werden. Ich habe letzten Herbst 
sehr viel Zeit alleine in meinem Garten verbracht, mit 
einem Lagerfeuer und habe den Mond angesehen. Ich 
habe da gesessen und mein Leben reflektiert, wo ich 
im Leben stehe, mit welchen Situationen ich umgehen 
muss. Und das findet sich auf dem neuen Album wieder. 
Unsere Platten sind immer eine Momentaufnahme, und 
„Exhausting Fire“ spiegelt meine seelische und geistige 
Verfassung zu diesem Zeitpunkt.

War der Moment, in dem ihr realisiert habt, dass 
KYLESA nur ihr drei Leute seid, eine Erleichte-
rung? Nun nicht mehr neue Bandmitglie-
der suchen zu müssen zum 
Beispiel?

Phil: Ja, aber das ist ja nichts Neues. Laura und ich 
waren schon immer die Songwriter und Carl ist auch 
schon seit über zehn Jahren dabei. Es waren also 
eigentlich immer nur wir drei. Es begann schon bei dem 
letzten Album, „Ultraviolet“, dass wir uns das endlich 
eingestanden haben. Die Leute dachten, dass wir stän-
dig die Besetzung auswechseln, aber auf den Kern, auf 
uns drei trifft das nicht zu. Es ging immer nur darum, wer 
Zeit hatte. Ich wollte auch einfach niemand anderen im 
Studio haben. Wir spielen alle mehrere Instrumente, 
wir haben eine gewisse Kommunikation untereinander. 
Es gibt keine Missverständnisse. Einem Neuen etwas 
beizubringen, wenn die anderen in der Band schon so 
lange zusammen spielen, ist schwer, vor allem wenn 
deine Band so bescheuert ist wie KYLESA, haha!
Laura: In einer perfekten Welt hätte ich die perfekten 
Bandmitglieder gefunden, und wir fünf wären diese Ein-
heit, die alle auf dem gleichen Level sind. Aber das ist 
sehr schwer, gerade über einen längeren Zeitraum. Es 
war wirklich eine Erleichterung, denn die Energie zwi-
schen Carl, Phil und mir ist so einzigartig – und wir sind 
drei sehr unterschiedliche Menschen. Es ist also für 
andere und auch für uns sehr schwer, wenn da jemand 
Neues dazukommt. Wir können also jetzt einfach für 
uns Songs schreiben und jeweils Musiker für Konzerte 
anheuern. Weißt du, Chase ist einer von denen, und 
er ist schon seit ein paar Jahren dabei. Und er hat sich 
auch entwickelt. Savannah ist eine kleine Stadt, hier 
gibt es nicht viele Musiker. Das macht es sehr schwer zu 
proben, wenn einer erst neun Stunden hierher unter-
wegs sein oder fliegen muss. Teuer ist es auch. Irgend-
wann haben hier wir diesen Typ gefunden, der mit uns 
probt, wir können also proben. Das ist total super!
Dennis Müller

Foto: Dario Dumancic (dariodumancic.de)
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Ihr seid ja gar nicht mehr wiederzukennen! Was 
ging da ab beim Summer Breeze 2015?
Es war unglaublich! Eine der besten Shows und eines 

der längsten Sets, die ich in meinem Leben gespielt 
habe. Als wir das erste Mal in Deutschland auftraten, war 
ich 17. Das war 2003 auf dem Saalfeld Conspiracy Fest 
für Lifeforce Records, 1.200 Leute, wir waren die erste 
von zehn Bands. Es hat keinen interessiert, keiner hat 
zugeschaut, keiner hat Merch gekauft. Und jetzt, zwölf 
Jahre später, beenden wir den Festivaltag auf der Main 
Stage vor 40.000 Menschen – die Dinge laufen gut.

Anscheinend so gut, dass ihr mit jedem Album das 
Wagnis Veränderung eingehen könnt. „Silence In 
The Snow“ klingt nach Heavy Metal aus den Achtzi-
gern. Forciert ihr eure Evolution bewusst?
Nein, Evolution kommt mit der Zeit, den Shows und 
den Alben; Jahre der Übung und individuelle Arbeit an 
mir selbst, wie ich meine Fähigkeiten als Rhythmus- wie 
Leadgitarrist und als Sänger entwickle. Ich bin in der 
Band, seit ich zwölf Jahre alt war. 

Im Pressestatement sagt euer Bassist Paolo Grego-
letto, dass ihr vorm Songwriting ausgiebig Metal der 
Achtziger gehört habt. 
Oh ja, für dieses Album wollten wir hören, womit unsere 
Helden aufgewachsen sind. Was haben METALLICA, 
MEGADETH, PANTERA und TESTAMENT gehört? Oder 
IN FLAMES? Da gab es Konstanten wie IRON MAIDEN, 
JUDAS PRIEST, BLACK SABBATH, Ozzy Osbourne, RAIN-
BOW, DIO. Die haben wir aufmerksam gehört, wäh-
rend wir das Album schrieben. Nicht damit wir hinter-
her genauso klingen wie sie, sondern um uns direkt von 
dem inspirieren zu lassen, was schon unsere Helden 
gehört haben. Wir waren immer schon Fans von Melo-
dien, catchy Sachen. 

Seid ihr als Band jetzt erwachsen?
Technisch gesehen ja, endlich. Aber unsere Fans werden 
jünger und jünger. Ich sehe Zwölf- bis Sechzigjährige bei 
unseren Shows und alles dazwischen. Darum liebe ich 
Metal so. Metal ist generationsübergreifend. Auf einer 
IRON MAIDEN-Show siehst du Sechsjährige mit ihren 
Eltern und Großeltern, das ist Metal!

Du hast Gesangsunterricht genommen für „Silence 
In The Snow“?
Ja, ich habe meine Stimme vor anderthalb Jahren 

geschrottet, musste den Rest der Tour absagen, wurde 
nach Hause geflogen, um Ärzte zu sehen. Die erste 
Nachricht, die ich bekam, war von Matt von AVENGED 
SEVENFOLD: „Kann ich irgendwie helfen?“ Ich fragte ihn, 
was er gemacht hat, als ihm das Gleiche passierte, da 
vermittelte er mir den Kontakt zu seinem Gesanglehrer 
Ron Anderson. Dessen Lehrer wiederum war auch Fred-
die Mercurys Lehrer, Ron hat Axl Roses, Chris Cornells 
und Janet Jacksons Stimme geschult. Er hat mir enorm 
beim Singen und Schreien geholfen. Ich konnte endlich 
wieder schreien, nach anderthalb Jahren! Davor habe ich 
einen kalten Entzug gemacht, fürchtete, ich könne es 
nie wieder. Ron hat mir eine gesunde Art gezeigt, wie ich 
im gleichen Stil schreien kann, nur mit anderer Technik.

Seid ihr alle so diszipliniert wie du?
Ja. Wenn ich zum Beispiel nicht auf Tour bin, mache 
ich sehr viel: Ich habe Unterricht in klassischer Gitarre, 
nehme Gesangs- und Kochstunden, sechs Tage die 
Woche Jiu Jitsu. 

Erwachsen, fokussiert, durchgeplant – feiert ihr 
Backstage noch Partys?
Wenn ich den nächsten Tag singen muss, kann ich das 
nicht, ich muss auf meine Stimme aufpassen. Drei Stun-
den vor der Show wärme ich meine Stimme eine Stunde 
lang auf, dann nehme ich die Gitarre, strecke mich. Eine 
halbe Stunde vor der Show wärme ich mich noch ein-
mal auf, nach dem Gig kühle ich meine Stimme für 15 
Minuten herunter. Also singe ich über dreieinhalb Stun-
den am Tag. Aber ich habe viel Spaß hinter der Bühne, 
der besteht nur mehr aus Essen. Und Trinken auch, aber 
nicht vor der Show. Ein Bier oder zwei danach wirken sich 
nicht auf meine Stimme aus. Essen, Sightseeing und Jiu 
Jitsu, das sind meine Steckenpferde. Letzteres mache 
ich auch auf Tour drei bis fünf Mal die Woche. Ich trai-
niere unseren Tourmanager und unseren Gitarrenroa-
die. Ich liebe Jiu Jitsu so sehr wie ich Musik und Essen 
liebe. 

Wenn du Essen so sehr magst, wie kannst du dann 
so dünn sein?
Jiu Jitsu, Gewichtheben und Yoga. Und dann noch die 
Shows. Ich trainiere viel, also kann ich viel essen.

Wie würde dein Traum von einem Bühnendesign 
aussehen?
Beim Summer Breeze hatten wir ein Banner mit einem 

Schloss drauf – aber ich will lieber das richtige Schloss 
bauen! Und unsere eigenen Eddies sollen da in heili-
gen Masken herumrennen, auf riesigen Stelzen. Und ich 
will so viel Pyro wie RAMMSTEIN. IRON MAIDEN zeich-
nen die Blaupause von dem, wie wir unsere Live-Shows 
inszenieren wollen. Eine lebende Bühne, das mag ich. Ich 
bin kein Fan von Videowänden, manche Bands wie NINE 
INCH NAILS bekommen das grandios hin. Aber ich stehe 
auf wirkliche Sets.

Du hast gesagt, Fans könnten in eurer Musik Trost 
finden. Das verstehe ich nicht.
Das gilt speziellen Songs. Wann immer jemand 
bestimmte Sachen im Leben durchmachen muss, 
spricht ihnen der richtige Song von uns aus der Seele. 
Es tröstet zu sehen, dass sie damit nicht alleine sind. 
Unsere Songs können die Schulter zum Ausweinen oder 
der Boxsack sein. 

Das unterscheidet euch von Bands wie IRON MAIDEN.
Stimmt. Und das kommt von ... ich weiß es, ehrlich 
gesagt, gar nicht. Vielleicht daher, dass meine erste 
Liebe Punk war, bevor ich zum Metal kam. Der kommt 
direkt aus dem Inneren heraus wie Hardcore.

Dabei bist du doch ein ausgeglichener Mann in Har-
monie mit der Welt.
Dass ich so ausgeglichen bin, liegt daran, dass ich Musik 
als konstantes Ventil habe. Und Jiu Jitsu und Yoga und 
Gewichtheben und Essen und Familie und Freunde. 
Wenn ich die Dinge nicht hätte, würde ich mit völliger 
Sicherheit auseinander fallen. 
Vincent Grundke

RASTLOS, ABER GLÜCKLICH. Weltenbummler, Gourmet, Kampfsportler: TRIVIUM-Gitarrist Matt Heafy ist ein disziplinierter Mann mit 
Weitsicht. Darum klingt ihr neues Album „Silence In The Snow“ auch äußerst konstruiert und klar. Was dahintersteckt, erklärt der Den-
ker in aller Ruhe.

EINER UNSERER 
GRÖSSTEN SONGS

„,In waves‘ kommt phänomenal an in jedem einzelnen Land 
der Welt. Das scheint unser größter Song zu sein. Es war mal 
,Pull harder on the strings of your martyr‘, und ,Ascendancy‘ 
war auch unser stärkstes Album, wurde aber von ,In Waves‘ 
abgelöst. Wir sind die Art von Band, bei der bestimmte 
Gruppen von Fans spezielle Alben mögen – Album drei oder 
sechs, eins bis vier oder fünf bis sieben. Man kann nie wissen, 
wie wir weitermachen. Jedes Album ist anders, wir machen 
niemals zwei Mal dasselbe“, so Matt Heafy auf die Frage, 
welcher Song live am heftigsten zündet.

TRIVIUM
Foto: Nathan Dobbelaere (facebook.com nathandobbelaerephotography)
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Von außen betrachtet, scheinen SOILWORK ein 
Zirkus zu sein, weil ständig die Mitglieder wech-
seln“, nimmt Frontmann Björn „Speed“ Strid das 

Thema sarkastisch auf. „Als einziges Gründungsmit-
glied bin ich verblieben und muss ein totaler Idiot oder 
Diktator sein, mit dem keiner lange zusammenarbeiten 
will oder kann. Das scheint die Meinung vieler Leute zu 
sein. Dem ist aber nicht so. Innerhalb der Band nehmen 
wir die Dinge weder als Zirkus wahr noch gibt es böses 
Blut, wenn jemand geht. In zwanzig Jahren passiert ein-
fach eine Menge und persönliche Prioritäten ändern 
sich. Auch Musiker durchlaufen Lebensphasen. Das ist 
ganz normal. Irgendwann stehen Hochzeiten, Familien-
planung und ein geregeltes Leben an. Teil einer touren-
den Band zu sein, ist hart. Ich verdamme niemanden 
dafür, wenn er nach einer gewissen Zeit genug davon 
hat; ich kann das vielmehr nachvollziehen. Gerade 
mit zunehmendem Alter ist es verständlich, dass man 
sich neu orientiert. Das habe ich im Verlauf der Jahre 
mehrfach erlebt. Tägliche Routine bietet eine Sicher-
heit, die man als Musiker nur schwerlich findet. Ich will 
nur klarstellen, dass SOILWORK immer nur als demo-
kratische Band funktionieren. Niemand wird zu irgend-
etwas gezwungen; wir schmeißen niemanden raus oder 
suchen nur Leute, die das Songwiriting ihrer Vorgänger 
kopieren können. Jeder, der neu hinzustößt, kann seine 
Einflüsse und Ideen bei uns einbringen. Das ist ein wich-
tiger Treiber dafür, dass sich unser Sound immer wei-
ter verändert. In dieser Beziehung sind mir insbeson-
dere die ersten Proben mit Sylvain Coudret und David 
Andersson in guter Erinnerung. Als neue Gitarristen 
haben sie eine andere Art des Songwiritngs etabliert, 
die mich aus meiner Komfortzone gerissen hat und 
überaus befruchtend wirkte. Mit Peter Wichers war ich 
früher ein eingespieltes Team. Mich nach der ganzen 
Zeit auf andere Musiker und Arbeitsweisen einzustel-
len, hat ungeahnte Kreativität freigesetzt. Dank Sylvain 
und David habe ich mich in den letzten Jahren als Sän-
ger enorm verbessert. Deshalb begrüße ich personelle 
Wechsel von Zeit zu Zeit, auch wenn sie nicht zwingend 
passieren müssen.“ 

Für den Sänger selbst liegen die Prioritäten weiter-
hin klar bei SOILWORK: „Es mag banal klingen, doch 
mich treibt die Liebe zur Musik an und die Möglichkeit, 
meine Songs vor Leuten zu performen. Mehr brauche 
ich nicht“, erzählt Speed. „Dafür nehme ich auch gerne 
alle Strapazen in Kauf. Mit dem letzten Album sind wir 
neun Wochen ohne Pause durch Nordamerika getourt. 
Natürlich ist es irgendwann schwer, die Motivation auf-
rechtzuerhalten und mit den Einschränkungen der Pri-
vatsphäre klar zu kommen. Ohne Disziplin und eine pro-
fessionelle Einstellung steht man das nicht durch. Auf 

der anderen Seite geben mir die Musik und die Fans so 
viel zurück. Wer bin ich, mich da über Unannehmlich-
keiten zu beschweren?! Natürlich vermisse ich meine 
Familie, wenn ich unterwegs bin. So langsam muss 
ich mich wohl auch entscheiden, ob ich Kinder haben 
möchte. Mit 37 Jahren ist das ein Thema. Doch bislang 
bin ich überzeugt davon, dass es noch nicht an der Zeit 
ist aufzuhören. Die Band ließe sich gewiss auch auf 
einem Hobbylevel fortführen. Das Erfüllende ist aber 
gerade das Live-Spielen, das ich nur in einer touren-
den Band so richtig auskosten kann. Es gibt da draußen 
immer noch so viele Leute, die uns sehen und abfeiern 
möchten. Auch deshalb halte ich weiter durch.“

Mit dem 2013 veröffentlichten „The Living Infinite“ 
haben die Schweden nochmals einen Qualitätssprung 
hingelegt, den man ihnen so nicht zugetraut hatte. Das 
wirkt nun auch auf „The Ride Majestic“ nach: „Es ist für 
uns kein gewöhnliches Album gewesen und nicht zufäl-
lig eines mit zwei CDs. Auch deshalb haben wir viel Auf-
merksamkeit erfahren, was ich so nicht erwartet hätte“, 
rekapituliert der Sänger. „Es freut mich aber mehr, 
dass es uns gelungen ist, die Leute wieder zu überra-
schen. Wir haben neue Dinge ausprobiert und unse-
ren Sound verändert. Nun wollen die Leute wis-
sen, wie unsere weitere Entwicklung ver-
läuft. Ich denke, es ist uns gelungen 
nachzulegen. Dieses Mal veröf-
fentlichen wir kein Doppelal-
bum, und doch ist es wieder 
ein besonderes.“ Die schwe-
dische Band profitiert dabei 
von dem Umstand, dass 
die Beteiligten nichts als 
anspruchsvollen Metal 
umzusetzen suchen: 
„Privat höre ich nicht 
mehr ganz so viel ext-
remen Metal, was nicht 
heißt, dass ich nicht 
weiterhin aggressive 
Songs schreiben will“, 

verrät Björn. „Mit David habe ich noch eine zweite Band, 
THE NIGHT FLIGHT ORCHESTRA, mit der wir in Richtung 
des klassischen Siebziger-Jahre Rocks gehen. Dort 
werde ich als Sänger ganz anders gefordert. Im Kontext 
von SOILWORK möchten wir es aber weiterhin hart und 
brutal haben. SOILWORK stehen für Metal mit einem 
innovativen Anspruch und daran möchten wir gemes-
sen werden.“

Das heute namhafter besetzte Umfeld bei ihrem Label 
ängstigt den Schweden nicht: „Mit Nuclear Blast verbin-
det uns eine lange, erfolgreiche Vergangenheit. Unsere 
Beziehung ist über die Jahre gewachsen und stark. Sie 
haben inzwischen Gruppen wie SLAYER oder LAMB OF 
GOD unter Vertrag, fantastische Bands. Wenn wir, wie 
es gerade geschieht, Platten fast zum selben Zeit-
punkt herausbringen, befinden wir uns im Wettbewerb 
mit ihnen. Dennoch spüren wir das Vertrauen unseres 
Labels und denken, auch weiterhin schlagkräftige Argu-
mente auf unserer Seite zu haben.“

Hört man „The Ride Majestic“, kann man dem nur 
zustimmen. Speed und Co. setzen das um, was der Sän-
ger als Zielvorgabe formuliert: „Wichtig ist mir, dass wir 
nicht nur an dem festhalten, was wir bereits getan haben 
und was erfolgreich gewesen ist. Wir wollen uns weiter-
entwickeln und nicht stagnieren. Man erkennt uns als 
SOILWORK, doch wir sind nicht dieselben wie vor zwan-
zig Jahren. Mit jedem Album überraschen wir sowohl uns 
selbst als auch unsere Hörer. Darauf bin ich stolz, wie 
auch auf die Tatsache, dass wir keine Band sind, der es 
nur ums Geschäft geht und die dafür kreative Kompro-
misse in Kauf nimmt.“
Arne Kupetz

MEHR ALS NUR SPEED. Veränderungen im Line-up flankieren die Karriere von SOILWORK. Konstanz gibt es immerhin seit drei Jahren, so dass die 
schwedischen Melodic Deather ihr neues Album „The Ride Majestic“ in derselben Besetzung wie zuletzt „The Living Infinite“ einspielen konnten.

SOILWORK

ICH BEGRÜSSE 
PERSONELLE WECHSEL 
VON ZEIT ZU ZEIT, AUCH 

WENN SIE NICHT ZWINGEND 
PASSIEREN MÜSSEN.

Foto: Lena Stahl (facebook.com/unheardpictures) 39
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OPIUM FÜRS VOLK. „Glaubst du, eure Leser interessieren sich für meinen Glauben? Oder werden sich mich für einen verrückten 
Abergläubigen halten?“, fragt Sänger Mattie Montgomery am Ende des Interviews. Er hätte lieber über das neue Album geredet. Das ist 
nachvollziehbar, denn in den Schlagzeilen der Musikblogs werden FOR TODAY oft als homophobe und stark religiöse Band dargestellt, 
und auch ich habe ihn wieder nur zu seinem Glauben befragt.

FOR TODAY sind für viele ein rotes Tuch, die 
genau als das wahrgenommen werden, was Mat-
tie befürchtet: verrückte Abergläubige. Ist es nun 

richtig, die Band einfach zu ignorieren? Ein Fehler, ihnen 
ein Forum zu geben? Am Ende hat jedoch die Neugier 
gesiegt, denn vieles, was man findet, wurde nur über die 
Band gesagt, nicht von der Band. Aber auch wenn Mat-
tie ein netter Gesprächspartner ist, der seine Worte mit 
Bedacht wählt, so bleibt er leider bei den interessanten 
Fragen eine klare Antwort schuldig.

Du hast mal gesagt, dass es christliche Bands in 
Europa generell schwerhaben. Warum ist das so?
Ich denke, Religion ist eine der zerstörerischsten Kräfte, 
die die Welt je gesehen hat. Gerade organisierte und 
politisierte Religion, die sich in die Gesetzgebung ein-
mischt, die nicht frei ist, die sich nicht über die Liebe zu 
Gott definiert, sondern einem vom Staat aufgezwun-
gen wird, ist eine wirklich schlimme Sache. Europa hat 
das erlebt, über einen langen Zeitraum. Die europäi-
sche Geschichte ist durchsetzt mit Beispielen, wie die 
katholischen Kirche versucht, auch politischen Ein-
fluss zu nehmen. Deshalb hat Religion bei vielen Men-
schen in Europa einen schlechten Beigeschmack. Die 
Leute glauben, dass Kirche mit Manipulation zu tun hat, 
und das Menschen gezwungen werden, einem gewissen 
Muster zu entsprechen. Sie wird nicht umsonst Opium 
fürs Volk genannt, Religion wird dazu benutzt, Krea-
tivität und Freiheit einzuschränken. Das klingt wahr-
scheinlich seltsam, wenn ich das sage, denn ich liebe 
Gott. Aber ich liebe ihn nicht, weil mir der Staat sagt, ich 
müsse ihn lieben, sondern weil ich ihn auf einer persön-
lichen Ebene erfahren habe. Die Kirchen haben die Bot-
schaft Jesu verdreht und für ihre Zwecke missbraucht, 
um die Menschen zu kontrollieren und manipulieren. 
Europa hat das über einen längeren Zeitraum erlebt 
als die USA. Meine Botschaft ist nicht, dass die Men-
schen Gott dienen müssen, und auch nicht, dass sie es 
auf meine Art und Weise tun müssen. Meine Botschaft 
ist: Ich glaube, dass Gott existiert. Wenn du das nicht 
glaubst, kann ich deine Meinung nicht ändern, aber ich 

möchte die Menschen einladen, dass Gleiche zu erle-
ben, was ich erlebt habe. Ich möchte allen sagen, die 
ein Problem mit Religion haben: Gut. Habt ein Prob-
lem mit Religion. Aber versteht, dass es eine gute Idee 
von guten Menschen war, die von anderen missbraucht 
wurde. Ich habe mit organisierter Religion genauso ein 
Problem wie ihr.

Glaubst du, dass sich christliche Bands, wie NORMA 
JEAN, THE CHARIOT, AUGUST BURNS RED und so 
weiter, in Europa aus diesem Grund anders ver-
halten und versuchen, nicht so offensiv mit ihrem 
Glauben umzugehen?
Um ehrlich zu sein: Ich glaube nicht, dass viele Bands, 
die sich als christlich bezeichnen, mit ihrem Glauben 
offensiv umgehen, egal wo. Vor Zehn Jahren war es in 
den USA gut für das Geschäft, eine christliche Band zu 
sein. Es gab große christliche Labels, christliche Fes-
tivals und Touren und es war gut für die Karriere. Also 
haben Bands so getan, als ob sie Christen seien, nur 
weil sie davon profitieren wollten. Ich denke, die meisten 
„christlichen Bands“ in der Szene sind überhaupt keine 
Christen. Vielleicht glauben sie ja, dass es irgendwo 
einen Gott gibt, aber sie folgen ihm nicht. Wir haben 
schon vor langer Zeit beschlossen, wenn wir Position 
beziehen, auch wirklich dazu zu stehen. Auch wenn viel-
leicht nicht jeder mag, wofür wir stehen, so hoffen wir 
doch, dass die Leute respektieren, dass wir für unseren 
Glauben einstehen, selbst wenn es unbequem wird.

Wenn man FOR TODAY und den Begriff „Christian“ 
googlet, dann findet man sehr viel schlechte Presse, 
gerade auch weil sich mal ein ehemaliges Bandmit-
glied von euch negativ über Homosexuelle geäu-
ßert hat. Ihr habt ihn dann auch umgehend aus der 
Band geworfen. Wie wichtig ist es euch, euch von 
solchen Vorwürfen entsprechend zu distanzieren?
Ich weiß nicht, ob ich da noch weiter drüber spre-
chen möchte. Es war schwierig, denn wir waren ja auch 
Freunde, und du schmeißt nicht einfach deinen Freund 
aus der Band. Es war also wirklich eine beschissene 

MEA CULPA

2013 äußerte sich der damalige 
Gitarrist Mike Reynolds von FOR 
TODAY via Twitter, dass Homosexua-
lität eine Sünde sei, und wer ein Christ 
sei, könne nicht homosexuell sein. 
Wie zu erwarten gab es einen grö-
ßeren Aufschrei im Internet, in den 
auch andere Musiker mit einstimmten, unter anderem fin-
det sich dazu auch ein längerer Blogpost von Rou Rey-
nolds (übrigens nicht verwandt) auf der Seite seiner Band 
ENTER SHIKARI. Auch Mattie postete danach ein Video, in 
dem er sich bei der LGBT Community entschuldigte, leider 
ist dieses Video bei YouTube nicht mehr verfügbar.

FOR TODAY
Situation damals. Die Botschaft, die wir damals und 
auch heute noch verbreiten möchten, ist, dass alle 
Menschen jeglicher Nationalität, Glaubens oder sexu-
eller Orientierung nicht nur bei uns willkommen sind, 
sondern auch gefeiert werden. Sei es auf unserer Face-
book-Seite, in den YouTube-Kommentaren oder auf 
einem Konzert. Wer du bist, ändert nichts daran, wie du 
behandelt oder wertgeschätzt wirst. Jede anders lau-
tende Message, die uns unterstellt wird, ist unwahr.

Ich habe allerdings nirgendwo eine klares State-
ment von euch zu diesem Thema gefunden: Was 
denkst du denn nun darüber, dass die gleichge-
schlechtliche Ehe in den USA jetzt legal ist?
Ich glaube nicht, dass es einen Unterschied macht, was 
ich darüber denke. Aber ich bin dankbar, dass diese Dis-
kussion endlich vorbei ist. Wir haben uns um dieses 
Thema so viele Gedanken gemacht, während in unse-
rem Land zugleich Kinder verhungern und es Men-
schenhandel gibt. So was passiert in diesem Moment 
und wir reden darüber, ob zwei Typen heiraten dürfen. 
Statt zu streiten, können wir uns jetzt vielleicht endlich 
um etwas kümmern, das Leben retten kann.
Dennis Müller

Foto: Dennis Seelig (facebook.com/Seelisch.Photography)
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GAME OF THRONES. Sänger Jamie Graham ist stolz auf seine Band und Album Nummer drei namens „Deliverance“. Er hat auch 
allen Grund dazu. Warum das Touren mit seinen Jugendhelden, eine der größten Bühnen der Welt und Lyrics à la AEROSMITH nur der 
Anfang ist, erfahrt ihr im folgenden Gespräch.

HEART OF A COWARD
Auf was habt ihr beim Songwriting geachtet, 

um sicherzustellen, dass ihr mit „Deliver-
ance“ den nächsten Schritt geht? 

Wir haben ein bisschen das Tempo angezogen. Auf 
dem letzten Album waren viele Midtempo-Songs zu 
hören, diesmal sollte es etwas schneller werden. Das war 
aber nicht das Einzige, was wir 
beachtet haben. Wir wollten 
auch, ich will jetzt nicht catchy 
sagen, aber eben eingängi-
gere Songs auf dem Album. 
Songs, die für sich selbst ste-
hen, nicht für ein Album. Mit 
„Deliverance“ konnten wir 
unsere Flügel noch etwas weiter ausbreiten, mal sehen, 
wohin es uns trägt. Wir haben aber auch schon über 
das nächste Album gesprochen, darüber, dass es noch 
härter sein könnte, wirklich gar keine cleanen Parts 
mehr, das härteste Album, das wir je gemacht haben. Es 
könnte aber auch noch melodischer werden. Wir wollen 
mit diesem Album auch testen, welche Seite von unse-
rem Sound am besten ankommt bei den Leuten. 

Im Vorfeld zu diesem Interview habe ich gele-
sen, dass vor den eigentlichen Aufnahmen im Stu-
dio keine Zeile feststand. Wie kommt es zu dieser 
ungewöhnlichen Arbeitsweise? 
Die Texte schreibe ich fanatisch in einem Rutsch durch. 
Vor dem eigentlichen Schreiben erstelle ich aber ein 
Schema für mich, wie ich mir bestimmte Gesangsli-
nien vorstelle. Um diese Muster schreibe ich die Lyrics 
und füge sie dann so ein, dass sie zur Musik passen. Ich 
nenne es die Steven-Tyler-Technik. Steven Tyler von 
AEROSMITH macht das genauso, anstatt „I wanna take 
you home“ schreibt er „Uh-bab-ba-ba“ und dann erst 
folgen die passenden Worte. Der Rhythmus kommt 
immer zuerst bei mir. Bei vielen Parts hatte ich natür-
lich schon eine feste Vorstellung, bei manchen war ich 
aber noch etwas unschlüssig und habe hier die Ideen 
der anderen verarbeitet. 

„Severance“ hat es angedeutet, mit „Deliverance“ 
folgt ihr dieser Linie verstärkt: Für Technical Death 
Metal schreibt ihr erfrischend reduzierte, fast 
schon simple Songs. Kein höher, schneller, weiter, 
wie es die Konkurrenz gerne auf die Spitze treibt. 
Seht ihr euch überhaupt als Teil dieses Genres? 
Nehmen wir an, es gibt zwei Länder zwischen denen 
ein riesiger Ozean liegt, und beide verbindet eine Brü-
cke. Diese Brücke wären wir, die die Länder KILLSWITCH 
ENGAGE und AFTER THE BURIAL miteinander verbin-
det. Wir haben definitiv einen Fuß im Tech-Bereich, 
aber Bands, die vor uns kamen, TEXTURES oder natür-
lich MESHUGGAH, die Wegbereiter, aber auch neu-
ere wie CYNIC, CULT OF LUNA oder OPETH, die pro-
gressiveren Vertreter, haben eine ganz andere 
Herangehensweise an Songs wie wir. Wir orientie-
ren uns dabei eher an PANTERA oder KILLSWITCH 
ENGAGE, mit Material, das einem viel mehr ins 
Gesicht springt, von Hooks getragen wird. Es 
mischt sich aber auch viel Grunge bei uns hin-
ein, ALICE IN CHAINS und SOUNDGARDEN, 
es kommt einfach viel zusammen in unserem 
Sound. Viele Bands im Technical-Bereich kon-
zentrieren sich nur auf drei Aspekte, es muss so 
klingen wie MESHUGGAH, ein bisschen Death 
Metal darf nicht fehlen und dann mixt man 
noch etwas Synthesizer dazu. Wir ver-
suchen das Ganze etwas einfacher 
zu gestalten, auf das Wesentliche 

zu reduzieren. Wenn es dem Song dient, schrecken wir 
nicht davor zurück, auch andere Einflüsse einzubin-
den. Meine Vocals sind auch komplett anders, als die 
sonst üblichen Techniken. Spencer von PERIPHERY hat 
zum Beispiel eine viel höhere Stimmlage als ich, fast 
schon Sopran. Wenn ich so etwas versuchen würde, 

würde das nur gewollt klingen, 
immer eine Spur zu ruppig. 
Viele technische Bands haben 
cleanen Gesang, bei mir hörst 
du immer ein wenig Rost in 
der Stimme, haha. Ich ziehe 
es vor, es so zu machen wie 
Corey Taylor von SLIPKNOT, 

lieber melodisch schreien als cleane Gesangspassa-
gen, das liegt mir einfach mehr. 

Welches Erlebnis war 2015 wichtiger für dich: Die 
gemeinsame Tour mit MACHINE HEAD oder auf der 
Mainstage des Download Festivals zu stehen? 
Der Zwölfjährige in mir wird immer sagen: MACHINE 
HEAD. Die erste Kassette, die ich hatte, war von dieser 
Band. Ich wusste nicht mal, ob ich gerade die A- oder 
B-Seite höre, ein Freund hat sie mir überspielt, aber 
diese Band hat mein Leben für immer 
verändert. Vorher hatte ich 
nie einen Bezug zu heavy 
Musik, aber es hat 
auf einmal mein 
gesamtes Hörver-
halten verändert. 
MACHINE HEAD 
sind also dafür 
verantwortlich, 
dass ich mich 
für diesen Sound 
interessiere. Auf 
der Mainstage des 

Download zu stehen ist wiederum etwas Besonderes für 
eine Band, etwas, das wir hoffentlich nicht zum letzten 
Mal erlebt haben. Doch MACHINE HEAD waren etwas 
Einzigartiges. Vor allem werden wir, wenn wir wieder ein-
mal mit ihnen auf Tour sein sollten, als Freunde unter-
wegs sein, das ist etwas, das mir nicht in den Kopf will, 
verrückt! Download war sicherlich ein größerer Schritt 
für uns als Band, aber für einen persönlich ist die Tour 
mit seinen Vorbildern und Jugendhelden mit nichts zu 
vergleichen.

Welche Ziele habt ihr mit „Deliverance“? Was ist 
deiner Meinung nach der nächste logische Schritt 
für HEART OF A COWARD?
Wir wollen die Krone im Bereich des modernen Metal in 
Großbritannien. Ich glaube, dass es hierzulande nicht 
viele Bands gibt, die es mit uns aufnehmen können. Es 
gibt Bands die riesig sind, wie BRING ME THE HORIZON 
oder ARCHITECTS, aber die sind viel mehr im Main-
stream angesiedelt. Wir haben definitiv Ähnlichkeit 
mit diesen Bands, vor allem mit ARCHITECTS, aber die 
könnten auch mit YOU ME AT SIX auf Tour gehen, ohne 
ausgebuht zu werden. Im UK gibt es eine wirklich starke 
Szene von aufstrebenden Bands und ich bin der Mei-

nung, dass wir an vorderster Reihe stehen soll-
ten. Das soll nicht arrogant klingen, aber es 

ist, wie es ist. Es gibt derzeit vielleicht 
zehn Bands, die den internatio-

nalen Durchbruch schaffen 
können, nimm nur WHILE 

SHE SLEEPS oder BURY 
TOMORROW, zu die-
ser Gruppe gehören 

auch wir. 
Frank Engelhardt

Foto: Dennis Seelig (facebook.com/Seelisch.Photography) 41
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Euer Sänger Ashe O’Hara hat die Band verlassen, Daniel Tompkins kam 
zurück. Und Dan muss im Studio wirklich an seine Grenzen gegangen sein. 
Er klingt großartig.

Die Zeit im Studio war dafür weniger ausschlaggebend. Dan hat sich generell in den 
vergangenen vier, fünf Jahren enorm weiterentwickelt. Er hat sehr hart an sich gear-
beitet, sich immer neue Ziele gesetzt und neue Dinge ausprobiert. Und das hört man 
auf dem Album. Während der Aufnahmen hat er keine wilden Sachen gemacht, auch 
weil er sicherstellen wollte, dass er alles live eins zu eins umsetzen kann.
Viele Fans sind allerdings nach wie vor sauer, dass euer früherer Frontmann 
nicht mehr dabei ist. Entsteht dadurch nicht auch ein gewisser Druck auf Daniel?
Natürlich, etwas anderes zu sagen wäre Blödsinn. Natürlich verspürst du Druck, wenn 
du in eine solche Situation gerätst. Die Fans haben ihre Erwartungen, zudem stellt Dan 
auch hohe Ansprüche an sich selbst. Die negativen Stimmen musst du ausblenden. 
Und einfach versuchen, dein Bestes zu geben. Und genau das macht Dan im Moment.
Auf eurem Debüt gab es von Dan noch Screams zu hören, auf „Polaris“ gibt es 
ausschließlich Cleangesang. Eine Entscheidung für immer?
Es gibt auf der neuen Scheibe ein paar Passagen, die wieder ein bisschen intensi-
ver sind. Aber richtige Screams wollten wir nicht. Wir haben es probiert, aber es fühlte 
sich irgendwie langweilig an. Man sollte natürlich niemals nie sagen, aber im Moment 
ist das für uns uninteressant. Wir wollen Musik schreiben, die frisch und kreativ klingt. 
Und wenn wir etwas langweilig finden, dann werden die meisten Fans das auch so 
sehen. Folglich wäre es Blödsinn, es trotzdem durchzuziehen.
Ihr werdet gern als Wegbereiter des Djent bezeichnet. Unter Puristen hat das 
Genre einen schweren Stand, viele kritisieren den sterilen Klang und sprechen 
von „Plastik“. Steckt darin auch ein Fünkchen Wahrheit?
Ich kann das nachvollziehen. Leute, die mit den alten Sachen aufgewachsen sind, sind 
einfach an einen wärmeren, weniger perfekten Sound gewöhnt. Und im Bereich des 
progressiven Metal geht es den meisten Bands um Perfektion. Perfektion und Genau-
igkeit. Nicht nur was das Spielen anbelangt, sondern auch bei der Produktion. Und 
da muss ich den Kritikern sicherlich recht geben, viele moderne Produktionen klin-
gen nicht mehr natürlich. Gleichzeitig bin ich der Meinung, dass es vor allem die tech-
nischen und progressiven Metalgenres sind, welche die Musik voranbringen und wo 
immer wieder neue Dinge ausprobiert werden. Es ist wichtig, dass es Kräfte gibt, die 
nach vorn streben. Andere Genres stagnieren, es gibt irgendwann zu viele Bands, die 
sich selbst limitieren. Tatsächlich bin ich der Meinung, dass innerhalb des Progres-
sive-Segments sehr viele Bands sehr unterschiedlich klingen. Und solange das so 
bleibt, bleibt das Genre auch spannend.
Anton Kostudis

RÜCKKEHR UND FORTSCHRITT. Es liegen turbulente Monate hinter 
den britischen Prog-Größen TESSERACT. Der von den Fans geliebte Sänger hat 
sich verabschiedet, für das neue Album „Polaris“ wurde ein nicht unbelasteter 
Nachfolger verpflichtet. Gitarrist James Monteith sieht das alles ziemlich ent-
spannt – solange die Dinge im Fluss bleiben, wohlgemerkt.

TESSERACT
Foto: Lena Stahl (facebook.com/unheardpictures)

KEINE TRICKS. Im Zuge der Veröffentlichung des neuen Albums „Tragedy 
Will Find Us“ hat sich Sänger Brendan uns im Gespräch gestellt und erklärt, was 
der Ansatz beim Songwriting zum neuen Album war.

Brendan, würdest du sagen, eure Songs auf dem neuen Album sind „einfacher“ 
geworden?
Ich würde nicht sagen, dass wir uns hingesetzt und gesagt haben, lasst uns jetzt mal 
ein simples Album machen, sondern es war vielmehr eine ganz natürliche Entwick-
lung. Unser ehemaliger Gitarrist Alex war immer der „BETWEEN THE BURIED AN ME-
Typ“ von uns, der beim Songwriting für die meisten „ungewöhnlichen“ beziehungs-
weise „technischen“ Parts verantwortlich war. Als er dann nicht mehr in der Band war, 
war das Resultat einfachere Songstrukturen, ohne völlig auf technische Kleinigkeiten 
zu verzichten. Der Fokus lag mehr darauf, gute Songs zu schreiben, anstatt hier und 
da noch einen coolen dreißig Sekunden langen Off-time Breakdown einzubauen. Ich 
habe aber auch den Eindruck, dass das eine alles andere als ungewöhnliche Entwick-
lung bei den meisten Bands ist. Es gibt für alles die richtige Zeit und den richtigen Ort.
Was auch positiv auffällt, ist der Sound von „Tragedy Will Find Us“, der eben-
falls simpel, aber dennoch heavy ist.
Das war definitiv unsere Absicht. Für mich ist „Prophets“ beispielsweise ein Album, 
welches überproduziert war. Das Schräge ist, unser nächstes Album, „The Current 
Will Carry Us“, war dann für meinen Geschmack unterproduziert, so dass wir versucht 
haben, einen Mittelweg zu finden. Als wir dann bei „The Difference Between Hell And 
Home“ und später „Tragedy Will Find Us“ mit Will Putney arbeiteten, hat sich diese 
gesunde Balance ergeben. Will ist sehr gut darin, die Energie der Songs und die Art 
und Weise, wie etwas live gespielt wird, einzufangen. Das Coole ist, dass die Produktion 
vielleicht etwas unspektakulär wirken mag, die Leute aber dennoch dasselbe Feeling 
bei den Songs haben, wie wenn wir ein Millionen-Dollar-Album produziert hätten.
Es klingt alles einfach sehr ehrlich.
Exakt. Genau das war auch unsere Absicht. Wir waren schon immer eine Band, die ver-
sucht hat, auch im Studio wiederzugeben, wie die Songs live klingen und umgekehrt. 
Es gibt so viele Bands, bei deren Alben du dich nur fragst, wie zur Hölle wollen die das 
live machen, ohne tausend Backingtracks oder einen zusätzlichen Gitarristen hin-
ter dem Vorhang? Das ist etwas, das bei uns immer zur Debatte steht. Können wir das 
live? Cool. Können wir das nicht? Fuck it.
Hast du einen Lieblingssong auf dem neuen Album?
Das ist naturgemäß schwierig, sich jetzt hier einen Song rauszusuchen. Wenn ich 
mich festlegen müsste, wäre es wahrscheinlich „Collapse“, weil er für mich so ziem-
lich die Essenz von COUNTERPARTS einfängt. Wenn ich jemandem mit einem Stück 
meine Band erklären müsste, würde ich wahrscheinlich diesen nehmen. Ein anderer 
Lieblingssong auf dem Album wäre mit Sicherheit noch „Choke“, wegen seiner Heavy-
Parts. Ich liebe das Ende des Songs, weil es mich an das Feeling erinnert, 2004 auf 
Shows gegangen zu sein und Breakdowns von Bands wie IT DIES TODAY abgefeiert 
zu haben.
Mario Strasser

COUNTERPARTS
Foto: Jannik Holdt
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ABYSMAL
Die Megaband um Kultsänger Trevor Strnad mit 

ihrer neuesten Schandtat! Erhältlich ab sofort als Digi-CD 
mit Europaexklusiver Bonus-CD und auf Vinyl!

www.metalblade.com/tbdm

BATTLECROSS
RISE TO POWER
American Thrash Metal at it´s best! 
Erhältlich ab sofort als CD mit Europa-
exklusiven Bonustracks!
www.metalblade.com/battlecross

BATTLECROSSBATTLECROSS

THE BROTHERHOOD OF 
THE BLADE

CD/DVD mit vollständiger Liveshow und über 75-minütiger Banddokumentation! 
Erhältlich ab 30. Oktober!

www.metalblade.com/whitechapel 

DISHARMONY
Einer der heißesten Newcomer des Jahres mit einer einzigartigen 

Mischung aus Härte und Melodie, Hardcore, Doom und Metal! 
Erhältlich ab 30. Oktober auf CD und Vinyl!

www.metalblade.com/twitchingtongues

WHITECHAPELTWITCHING 
TONGUES

www.metalblade.com/twitchingtongueswww.metalblade.com/twitchingtongueswww.metalblade.com/twitchingtongues

HARLOTT
“Das bislang beste Album von
BATTLECROSS!” (Tom Küppers)
“Das bislang beste Album von“Das bislang beste Album von“Das bislang beste Album von“Das bislang beste Album von“Das bislang beste Album von

„Diese jungen Wilden 
machen einfach Spaß!“

(Frank Albrecht)(Frank Albrecht)

PROLIFERATION
Unaufhörlich riffender, herzerfrischender 

Thrash Metal aus Down Under! Erhältlich ab 
sofort auf Digi-CD und Vinyl! Auf Tour mit 

ANNIHILATOR im Oktober!
www.metalblade.com/harlott

„Es wird in Zukunft schwer sein, 
dieses Werk zu toppen, ohne Death 
Metal-Barrieren niederzureißen!“ 
(Manuel Stein, 14 von 15 Punkten)

43Fuze53.indd   43 03.09.15   12:04



www.endhitsrecords.com

BOYSETSFIRE
New album out on 

September 25th 2015

Limited vinyl / 
CD-digipack / Digital

GREAT COLLAPSE
holy war

Out October 2nd 2015
Feat. the voice of STRIKE 

ANYWHERE and ex members  
of RISE AGAINST

Vinyl / CD / Digital

NATHAN GRAY
nthn gry

The debut EP of the  
BOYSETSFIRE singer

Vinyl / CD 

FUNERAL FOR A FRIEND 
hours / live at islington  

academy
The legendary album played front  

to back plus bonus songs

Full album + live DVD
CD + DVD, Vinyl + DVD, Digital

NEW ON END HITS RECORDS

Boysetsfire on Tour:
01.10. 2015 Hamburg
05.10. 2015 Münster

06.10. 2015 Wiesbaden 
07.10. 2015 Nürnberg
08.10. 2015 Solothurn 

09.10. 2015 Wien 
10.10. 2015 Lindau
11.10.2015 Leipzig 
12.10. 2015 Berlin
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R E V I E W S

BAD COP BAD COP
Not Sorry

Ich finde alles geil, was Frauen machen. Im 
Ernst. Manchmal ist Geschmack eine rein 
mathematische Sache: Niemand kann die 
ewigen halbgaren Chuck Ragan-Imitatoren 
mehr hören. Erst bei poppigen Brody Dalle-
Kopien öffnet man sich das erste Bier. Die 
Wortkombi „Neunziger-Skatepunk in neuem 
Gewand“ ist – und da dürft ihr euch nicht 
selbst belügen – bei allen anderen Plat-
ten außer dieser ein Synonym für „ziemlich 
kacke“. Bei BAD COP BAD COP ist nicht nur 
einfach der Sound von damals plötzlich wie-
der da, sondern auch das Gefühl. Und auch 
wenn Fat Mike als Produzent seine Finger im 
Spiel hatte, sind die Gesangsmelodien bes-
ser, als er es sich jemals hätte erdenken kön-
nen. Für den stets gossip-affinen Punk ist es 
obendrein aufschlussreich zu erfahren, dass 
amerikanische Girlpunks Softporn gucken 
und sich wegen ihrer Hundewelpen gut mit 
den lokalen Gangstern verstehen. Kurzum: 
Es ist wichtig, dass es Women-only-Bands 
gibt, es ist wichtig, mal eine andere Stimm-
farbe auf dem Ohr zu haben, es ist wich-
tig, auch mehr solcher textlicher Blickwin-
kel kennen zu lernen – vielleicht versteckt 
sich ja doch irgendwo noch ein Ansatz, der 
Skatepunk neues Leben einhaucht. Und es 
ist wichtig, dass so was als selbstverständ-
lich betrachtet und entsprechend authen-
tisch vorgetragen wird. Komplett unkons-
truktiv ist allerdings, das alles hier in einem 
Review so zu betonen und von einem männ-
lichen Schreiber legitimieren zu lassen. Die 
Message ist hoffentlich trotzdem rüberge-
kommen. (Fat Wreck)
Sören Frey

THE WORLD IS A BEAUTIFUL PLACE & 
I AM NO LONGER AFRAID TO DIE
Harmlessness
Fuck, ist das immer noch dieselbe Band, die vor gerade einmal zwei Jahren dieses unglaublich dreckige Indie/Emo-Album 
geschrieben haben? Der kratzige, schiefe Gesang des Frontmann hat sich in eine sanfte, gefühlvolle Stimme verwan-
delt, die dennoch so unperfekt schön ist, dass sie dich an den ganz unangenehmen Stellen so berührt, dass es dich fast 
erdrückt. „You can’t live there forever“ leitet mit simplen Klängen einer Akustikgitarre, geflüsterten Vocals und minima-
listisch gehaltenen Effekten langsam in das Kunstwerk ein. Weiter geht’s mit einem instrumentellen Zwischenstück, bevor 
TWIABP im dritten Track ihr volles Arsenal präsentieren. Eine dichte Schallmauer aus den verschiedensten Saiteninstru-
menten, so atmosphärisch wie nie zuvor, versetzt dich in deine kleine Traumwelt, in der du dir vorstellt, selbst das Paar zu 
sein, das sich auf dem Cover so romantisch jagt, während ihr euch zum Takt der Geige bewegt. Vielleicht waren da auch 
psychedelische Drogen im Spiel. Das vermittelt dir jedenfalls dieses surreale, kaum zu beschreibende Kunstwerk, das sich 
in deinem Kopf festsetzt und dich die vollen 62 Minuten über treibt, in denen die aufgebaute Stimmung an keinem Punkt 
gebrochen wird. Dieses Album kann man nicht beschreiben. Du musst es selbst erlebt haben, um es zu verstehen. Also 
alles stehen und liegen lassen und los in den nächsten Plattenladen! (Epitaph)
Andre Teilzeit

TESSERACT
Polaris

Das 2013er Werk „Altered State“ ist für 
die meisten TESSERACT-Fans so etwas 
wie der Heilige Gral. Folglich stieß es gro-
ßen Teilen der Gefolgschaft sauer auf, 
dass die britischen Experimental-Wegbe-
reiter ihren Frontmann Ashe O’Hara Mitte 
des vergangenen Jahres vor die Tür setz-
ten. Für das dritte Studiowerk kehrt nun 
ein alter Bekannter hinters Mikro zurück: 
Daniel Tompkins, der seinerseits dem Debüt 
„One“ seine Stimme lieh. Um den größten 
Befürchtungen gleich vorab den Wind aus 
den Segeln zu nehmen: Nein, es gibt keine 
Rückkehr zu den Screams der Anfangs-
tage. Ja, Herr Tompkins macht seine Sache 
mindestens genauso gut wie sein Vor-
gänger. Und ja, es darf mit Fug und Recht 
behauptet werden: „Polaris“ ist das bislang 
stärkste Album der Bandgeschichte. Die 
Synthese von vertrackten Taktfolgen und 
eingängigen Melodien ist den Briten noch 
nie so gut gelungen wie auf ihrem neuen 
Album und in puncto Kreativität steckt die 
Scheibe den Großteil der Konkurrenz locker 
in die Tasche. Dabei spielen verkorkste Riffs 
nicht mehr die erste Geige, vielmehr nut-
zen TESSERACT diese mittlerweile gekonnt 
als Werkzeug, um auf die epischen Ref-
rains hinzuarbeiten. Tompkins klingt dabei 
noch einmal Klassen besser als zuletzt bei 
SKYHARBOR und sorgt mit seinen betö-
renden Gesangslinien dafür, dass Tracks wie 
„Hexes“ und „Survival“ zum Besten avan-
cieren, was Kahney und Kollegen bislang 
veröffentlicht haben. Prog-Album des Jah-
res? Gut möglich. (Kscope)
Anton Kostudis

COUNTERPARTS
Tragedy Will Find Us

Neben dem Wechsel von Victory 
Records zu Pure Noise gibt es auch 
eine musikalische Veränderung bei 
COUNTERPARTS, die sich auf „Tragedy 
Will Find Us“ abzeichnet. Die vorab 
veröffentlichte Single „Burn“ hatte es 
angedeutet: die Kanadier verabschie-
den sich ein Stück weit von der ner-
vösen, sperrigen Art ihrer ersten drei 
Alben, allerdings ohne diese vollkom-
men aufzugeben, und schreiten hin zu 
einer leichter zugänglichen Version 
ihrer selbst. Durchaus ein Schritt nicht 
ohne Risiko, doch selten hat einer 
Band dieser Schritt besser gestanden 
als COUNTERPARTS. „Tragedy Will Find 
Us“ weist elf starke Songs auf, die nie 
langweilig werden und immer mit einer 
gehörigen emotionalen Intensität auf-
warten, die ihresgleichen sucht. Wer 
auf Bands wie SHAI HULUD, SAINTS 
NEVER SURRENDER und den textli-
chen Pathos von MODERN LIFE IS WAR 
steht, kombiniert mit dem passen-
den, modernen Sound aus dem Jahr 
2015, wird hier fündig. So werden selbst 
schon tausendmal gehörte Akkordfol-
gen und Melodieverläufe in ein neues, 
erfrischendes Gewand gepackt, mit 
der nicht zu leugnenden technischen 
Finesse der Band gespickt und dann 
mit den gewohnt hochklassigen Texten 
garniert. Ergebnis ist eines der besten 
Alben des Jahres, welches mit Sicher-
heit das poppigste, aber auch das 
beste der Band ist. (Pure Noise)
Mario Strasser

TWITCHING 
TONGUES

Disharmony
Nicht von ungefähr werden TT aus L.A. spä-
testens seit dem Vorgänger „In Love There 
Is No Law“ als das Hardcore-Doom-Metal-
Whatever-Ding beschrieben, leider, wie 
immer bei unbekanntem Zeug, auch mit 
Hype-Vorwürfen gedisst. Die toughen Kids 
stehen nämlich da, wie nicht abgeholt, wenn 
die schrankenlose Mixtur arschcool über 
ihnen ausgegossen wird. Die neuen Doom-
MISFITS? TWITCHING TONGUES sind die 
Band, bei der „neu“ kein Promo-Gela-
ber ist. Es muss sein: Wer hätte vermutet, 
dass schleppende CROWBAR- und DOWN-
Abgehangenheit mit Pure-American-
MACHINE HEAD-Riffs und LIFE OF AGONY-
Streetspirit verschmelzen kann? Das ist 
noch nicht alles: Elvis-artiges Stimmvibrato 
wie bei VOLBEAT oder AVENGED SEVEN-
FOLD, nur eben in PANTERA-Angepisst-
heit getränkt. Namedropping fast beendet. 
Unheilvoll schwarzmalende CELTIC FROST-
Gitarren stimmen auf Weirdo-FAITH NO 
MORE-Lines ein, so dass „Sacrifice me“ mal 
im Museum als Paradebeispiel für „anything 
goes“ landen wird. Wer in keiner Szene fest-
hängt, wem Core, Doom, Metal scheißegal 
sind und doch das Leben bedeuten, der hat 
jetzt vielleicht „Befreiung“ gefunden. Unge-
logen, was ein geiler (oder ungenießbarer) 
Düsterbatzen, der einfach keinen Namen 
hat. So wird sich auch das (Fan-)Meer kom-
plett teilen. Für die interessanteste Band 
derzeit ist zu hoffen, dass sich nur eine 
Seite zur Begeisterungswelle auftürmen 
wird. (Metal Blade)
Andrash Kais
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AGAINST ME!
23 Live Sex Acts

Selbstverständlich kann 
ich jetzt hier anfangen, 
mit eindrücklichen Worten 
ebenso eindrückliche Bil-
der zu zeichnen. Von Kon-
zerten bei denen man sich 
schweißüberströmt die – 

je nach Schaffensphase der Band – auszuleben-
den/gescheiterten Revolutionsträume ins Gesicht 
schreit. Von spürbarer Energie im Raum, irgendwas 
mit Verbindung von Band und Publikum, und dass 
Grenzen verschwimmen und alles irgendwie eins 
wird. Von Füßen und Fäusten in der Luft und die-
sem einen Moment, in dem einem alles auf einmal 
ganz klar erschien. Wir können alle mal kurz ausho-
len, wann man selbst denn AGAINST ME! zum ers-
ten Mal gesehen hat und wie familiär das damals 
noch war und noch richtig ehrlich. Wobei das auf 
der letzten Tour zwar anders war, aber jetzt nicht 
schlechter, nur eben anders, oder wie man das 
auch immer nennen soll. Bilder wie Emotionen, 
eindrücklich und ohne Fazit. Warum? Wenn man 
es auf das Wesentliche reduzieren möchte, stellt 
sich bei „23 Live Sex Acts“ lediglich die Frage nach 
der Daseinsberechtigung eines Live-Albums einer 
Band, die live so gut ist, dass man sie sich wirklich 
immer wieder ansehen wird. (Xtra Mile)
Aiko Kempen

ALL ABOARD!
Aficionado
ALL ABOARD! aus Mönchengladbach eifern ihren 
Vorbildern nach. Das ist nichts Verwerfliches, vor 
allem, wenn diese auf solche Namen wie HOT 
WATER MUSIC oder NOTHINGTON hören. Man 
erkennt schon vom ersten Akkord an, wohin die 
Reise geht, und dass sie höchstwahrscheinlich 
feucht-fröhlich wird. „Aficionado“ schwächelt aber 
in der B-Note, will heißen, die Produktion ist ein 
wenig schwach auf der Brust, wenn man schon Mit-
singparts auf einem Album hat, dann müssen die 
einem auch wirklich mitreißen und dazu verleiten, 
sie mit rauszuschmettern. Da haben ALL ABOARD! 
noch ein wenig Nachholbedarf, sonst sind sie aber 
auf einem guten Weg. (Bakraufarfita)
Dennis Müller

AMORPHIS
Under The Red Cloud

Schon zum zwölften Mal 
liefern uns die Finnen 
Geschichten, die einen 
direkt in ihre Heimat tragen, 
ohne dass dies nach folk-
loristischem Pathos klingt. 
Wie geht das? Es ist der 

Cocktail aus melancholischem Rock und düsteren, 
straighten Metalriffs, denen eben unaufdringlicher, 
sehnsüchtiger Folk-Spirit beigemengt wird. Ein 
Rausch, dem man sich auch dann kaum entzieht, 
wenn einem die Death-Metal-Anfangstage fehlen. 
Der „neue“ Sänger Tomi Joutsen ist auch schon 
zehn Jahre am Start und führt AMORPHIS auf den 
Thron, weil er blind zwischen kräftigen Growls und 
erhabenen Clean-Refrains wechselt. Gerade die 
sind es, die emotionaler nicht sein könnten: „Sac-
rifice“ oder „Dark path“ sind wohl jetzt schon neue 

Mitgrölhymnen. Aber nicht nur die Eingängigkeit 
siegt. Die Mixtur aus nordischer Rohheit und sehn-
süchtiger Träumerei wird durch Tempowechsel ver-
feinert, aber auch orientalische Motive und psy-
chedelische Siebziger-Hammond-Parts. „Enemy 
at the gates“ oder Flöten in „The four wise ones“, 
in dem sogar rasende Schwarzmetall-Blasts die 
Strophen antreiben, machen das Ganze erstaun-
lich vielfältig. Dieser atemberaubende Melancho-
Hard-Rock ist definitiv finnisches Kulturgut und 
Dauerläufer in deinem VW-Bus auf der Fahrt zu 
den tausend Seen. (Nuclear Blast)
Andrash Kais

AMANITA
The World Is Dead Prose To Me
Mit gerade mal vier Songs kommen die Jungs aus 
Jena auf eine beachtliche Laufzeit von 38 Minuten 
und sind definitiv keine Menschen der großen Worte. 
Einzelne verzweifelte Schreie dienen nur als Stilmit-
tel, im Vordergrund stehen klar und deutlich die düs-
teren, bedrückenden Post-Rock-Instrumentals, die 
dich in ihren Bann reißen. Das ist keine Platte, die du 
beim gemütlichen Candlelight-Dinner mit dem Part-
ner oder dem kitschigen Abendessen mit Freunden 
hören willst. Du willst sie auflegen, wenn du Zeit für 
dich brauchst, dich mit einer vollen Flasche Whiskey 
in die Plattenecke verkriechst und in deinen inneren 
Konflikten versinkst. (lifeisafunnything)
Andre Teilzeit

ATREYU
Long Live

ATREYU sind zurück! Sechs 
Jahre nach ihrem letzten 
Album, fackeln sie auf der 
nun sechsten LP nicht lange: 
Sie machen zum Glück 
immer noch den Metal-
core, für den sie bekannt 

sind. Zusammen mit Bands der NWoAHM-Bewe-
gung wie KILLSWITCH ENGAGE, LAMB OF GOD oder 
SHADOWS FALL groß geworden, melden sie sich mit 
„Long Live“ zurück. Das Schöne: Sie klingen noch so 
wie damals, biedern sich nicht an neue Trends an, 
sondern liefern gewohnte Kost, die man von seinen 
Jugendhelden kennt. Trotzdem hat die Auszeit auch 
für Veränderungen gesorgt. Die Band klingt nun 
deutlich aggressiver, versteht es nun aber gleich-
zeitig auch, die cleanen Parts noch homogener in 
die bekannten Songmuster einzubauen. Vor allem 
die neugewonnene Aggressivität steht ATREYU 
nach dem durchwachsenen „Congregation Of The 
Damned“ hervorragend. Dann gibt es wiederum 
Momente wie „Do you know who you are?“, die auch 
einer Band wie BON JOVI gut stehen würden oder 
eine ganz besondere Hommage an QUEEN und „We 
will rock you“ sein könnten. Das Besondere: Auch 
hier funktioniert das Ganze grandios, weil es eben 
einfach gut gemacht ist. Hier merkt man, dass sich 
Brandon Saller mit seinem Projekt HELL OR HIGH-
WATER derart in Popgefilden austoben und selbst 
finden konnte, dass die cleanen Parts nun deut-
lich ausgereifter und passender präsentiert werden. 
Diese wirken noch mehr auf den Punkt. Wir schrei-
ben das Jahr 2015, Bands entdecken ihre Liebe zu 
Nu-Metal-CDs wieder und ATREYU liefern ein gutes 
Comeback-Album. Es ist ein gutes Jahr. (Spinefarm)
Frank Engelhardt

THE ATROCITY EXHIBIT
The Atrocity Exhibit
Die acht Stücke der selbstbetitelten Seven Inch 
von THE ATROCITY EXHIBIT sind im Schnitt nicht 
mal eine Minute lang. Dennoch schaffen es die Bri-
ten, in so gut wie jedem Song die besten Momente 
aus Sludge, Grind, Doom, Crust, D-Beat, Punk und 
Thrash zu unterzubringen. Verpackt wird dieses 
Kondensat in einen für die DIY-Ästhetik der Band 
überraschend klaren und professionellen Sound. 
Dem ist es auch zu verdanken, dass die überdurch-
schnittlichen Fähigkeiten der Musiker trotz des 
unbarmherzigen Geballers nicht untergehen. Vor 
allem in den Riffs sind ein paar schöne Nuancen 
versteckt, die man erst nach und nach entdeckt. 
Da die Seven Inch aber schneller vorbei ist als die 
„Tagesschau“, kann man sich diesem kurzweiligen 
Spaß mit gutem Gewissen ein paar Mal nachein-
ander hingeben. (Wooaaargh)
Martin Schmidt

BITTER END
Illusions Of Dominance
Fünf Jahre sind seit dem letzten Output von BITTER 
END vergangen und noch immer gilt: Wo BITTER 
END draufsteht, sind BITTER END drin. Gewohnt 
aggressiv prügeln sich die Amerikaner durch ihr 
neues Album, ohne von ihrer Erfolgsformel abzu-
weichen. Wieso auch? Es funktioniert, macht Spaß 
und nutzt sich nur sehr langsam ab. Ob mit Voll-
gas wie beim Opener „Power and control“ oder 
mit leicht angezogener Handbremse, dafür umso 
stampfender bei „Pleasure and pain“, BITTER 
END sorgen für leuchtende Augen bei Moshpit-
Fanatikern. Über allem thront die wütende, mar-
kante Stimme von Sänger Daniel Rosen, die mit 
Sicherheit einen wesentlichen Anteil zur packen-
den Grundstimmung des Albums beisteuert. Abge-
rundet durch ein sehr stimmiges Artwork und eine 
gelungene Produktion wird „Illusions Of Domi-
nance“ so zu einem heißen Anwärter auf das Lieb-
lingsalbum vieler Hardcore-Jünger hierzulande. 
(Deathwish)
Mario Strasser

THE BLACK DAHLIA MURDER
Abysmal

Der beachtliche Output hat 
sich bislang nicht nega-
tiv auf die Veröffentlichun-
gen des Quintetts aus Det-
roit, Michigan ausgewirkt. 
Vielmehr ist das genaue 
Gegenteil der Fall. THE 

BLACK DAHLIA MURDER werden immer besser! Mit 
„Abysmal“ erscheint bereits das siebte Album der 
Band, die 2003 mit „Unhallowed“ debütierte. Seit-
her arbeiten Trevor Strnad und Co. zielstrebig an 
der eigenen Legende – mit zunehmendem Erfolg. 
Fragt man nach den relevanten, Stil prägenden 
Vertretern im aktuellen Melodic-Death-Umfeld, 
kommt man an der Metal Blade-Kombo nicht vor-
bei. Und das Feld ist der Gruppe eigentlich zu klein. 
Ausreißer in Richtung Thrash, Black und Heavy 
Metal gehören ganz selbstverständlich mit zum 
Repertoire dieser Verrückten. Moderne Attitüde, 
Blast-Vorlieben, giftig-markante Vocals und her-
ausragendes Handwerk: so nimmt man THE BLACK 
DAHLIA MURDER wahr, die auch auf dem Nachfol-

ger des 2013er „Everblack“ wieder einen schroff-
präzisen Hit nach dem anderen abbrennen. Bissige 
Extremsounds werden von Trevor Strnad und Co. 
stets mit führenden Melodien und Songdienlich-
keit inszeniert. Dazu gesellen sich große Riffs und 
derbe Grooves, die sich im Ohr festsetzen. Trotz 
(oder gerade wegen?) seiner kompakt-verdichte-
ten Anlage klingt „Abysmal“ ungemein varianten-
reich und – man ahnt es – souverän sowie natür-
lich wieder spitzbübisch. Ohne Augenzwinkern und 
eine lockere Grundhaltung geht es bei den Musi-
kern aus Detroit nicht, auch wenn ihr Spiel viel Kon-
zentration fordert. Doch so sind THE BLACK DAH-
LIA MURDER nun einmal. Tipp! (Metal Blade)
Arne Kupetz

BLACK TEMPLE
It All Ends

Dystopie, die um Verge-
bung bettelt. Stark, wuchtig, 
energetisch – für das Debüt 
„It All Ends“ finden sich zahl-
lose Attribute, die dieser 
Zerstörung ihre Kraft geben. 
BLACK TEMPLE machen es 

einem auch verdammt leicht, Fan zu werden. Noise 
Hard Rock, so betiteln Witold, Jonas und Jesper 
aus dem schwedischen Helsingborg ihren wilden 
Wust aus Punk, Alternative und Stoner Rock selbst. 
Jonas Pedersen krächzt Rock’n’Roll-Gesang über 
manchmal blackmetaleske, dann wieder thrashige 
Hardcore-Punk-Riffs. Unglaublich, dass diese Wut 
aus nur einer Gitarre kommt. In „Lowpoints“ kratzt 
er „I’m getting sick“ aus seiner Kehle, pure Wonne 
für die Öhrchen. Nie zu tief im Untergrund, immer 
mit Luft nach oben. „Unlikely event“ zum Bei-
spiel, die feierliche Eröffnungszeremonie des gan-
zen Wusts, erinnert schon fast an poppigen Punk, 
nur eben in räudig. In Schweden ist das Trio völlig 
zu Recht beim Label Razzia Records (in Partner-
schaft mit Century Media) vom IN FLAMES-Sän-
ger Anders Fridén untergekommen (totaler Fan, 
der die Band gerne im Backstage herumzeigt). Der 
sagte es so: „Als ich BLACK TEMPLE das erste Mal 
hörte, flippte ich aus.“ Dazu wurde „It All Ends“ auch 
noch von CULT OF LUNA-Drummer Magnus Lind-
berg produziert, wie geil kann es eigentlich noch 
werden? Und ganz im Sinne der Schweden haben 
die drei schon ihr eigenes Bandbier auf dem Markt. 
Also das sind ja gleich drei Ritterschläge für ano-
male Musiker. (Razzia/Century Media)
Vincent Grundke

BLACK TONGUE
The Unconquerable Dark

Wie ein röchelndes, stinken-
des Untier schleppt sich das 
Debüt der Briten aus dem 
modernden Morast, wälzt 
seinen speckigen, damp-
fenden Körper Meter um 
Meter voran und reißt dabei 

alles um, was ihm in die Quere kommt. Ein wider-
wärtiges Scheusal von Album – motorisch äußerst 
beschränkt, ungelenk und langsam, allerdings 
auch unnachgiebig und zielstrebig sein Ziel verfol-
gend: nämlich mit vernarbten, baumdicken Glied-
maßen alles und jeden plattzukloppen. Immer 
und immer wieder. Ernsthaft: Wenn Ende des Jah-
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res das „fi eseste Album 2015“ gekürt würde, wären 
BLACK TONGUE ein ganz heißer Kandidat für den 
Titel. Der Vierer aus Hull wütet sich derart unbarm-
herzig durch seine rüde Mixtur aus Sludge, Doom 
und Hardcore, dass einem buchstäblich angst 
und bange wird. Insbesondere die etwas fl otteren 
Songs wie „Young gloom“ und „L’appel du vide“ 
gehören dabei genreübergreifend zum Derbsten, 
was in diesem Jahr veröffentlicht wurde. Und auch 
wenn BLACK TONGUE gegen Ende bei „The mas-
querade“ noch mit einem kurzen melodischen 
Anfl ug überraschen, steht auf „The Unconquerable 
Dark“ letztlich nur eines im Vordergrund: die Ver-
tonung schierer Gewalt. Echt übel. Aber auch übel 
gut. (Century Media)
Anton Kostudis

BLESSTHEFALL
To Those Left Behind
Das Spiel mit Breakdowns und klar gesungenem 
Refrain ist keines, das erst gestern erfunden wurde. 
Zwischenzeitlich – manche mögen sagen, immer 
noch – gab es so viele Bands im Genre Metalcore, 
dass eigentlich alles nur nach Kopie der Kopie 
klang. BLESSTHEFALL könnte man ohne Weite-
res in diesen Topf werfen, denn ist man ehrlich, 
macht die Band nichts anderes, als all die anderen 
Bands da draußen. Fette Produktion, Breakdowns 
am Fließband und eine Stimme, die genauso auch 
im Pop erfolgreich sein könnte. Man höre sich nur 
mal „Dead air“ an und stelle sich als musikalischen 
Unterbau einen Pop-Song vor: fertig ist die Top-
Ten-Single. Was sich jetzt anhört wie ein Verriss, ist 
aber genau die Stärke der Band. Sind so schmal-
zige Nummern wie eben „Dead air“ überstan-
den, zeigt man in „Up in fl ames“ wieder die Zähne. 
BLESSTHEFALL können durchaus beides. Viel-
leicht ist das gerade das Merkmal, das die Band 
ein wenig aus dem Einheitsbrei herausstechen 
lässt. Wenn man auf den Popfaktor klarkommt, 
ist das durchaus positiv zu sehen. Allerdings muss 
man eine hohe Toleranzschwelle und eine Affi ni-
tät zu zuckersüßen Refrains mitbringen. Dann aber 
bekommt man mit „To Those Left Behind“ das volle 
Program. (Fearless)
Sebastian Koll

BOYSETSFIRE
Boysetsfi re

Diese Band ist ein Phäno-
men. Ich kann mich noch 
erinnern, wie ich damals das 
erste Mal „After The Eulogy“ 
in den Händen hielt, und wie 
beeindruckt ich von diesem 
Wechsel von Hardcore- zu 

Emo-Songs war. Jedenfalls habe ich damals noch 
diese Unterscheidung gemacht. Heute, 15 Jahre 
nach „After The Eulogy“, feiert die Band nach 
Aufl ösung und Wiedervereinigung ihre größ-
ten Erfolge. Und was läge da näher, als da eine 

Bestandsaufnahme zu machen und ein selbstbe-
titeltes Album aufzunehmen. BOYSETSFIRE besin-
nen sich wieder auf ihre Stärken, die, sind wir mal 
ehrlich, nie wirklich weg waren, und veröffentli-
chen wieder einmal ein starkes Album. Gut, es ist 
kein zweites „Rookie“, kein zweites „Requiem“ und 
auch kein zweites „After the euolgy“ auf „Boysets-
fi re“. Aber diese Band muss auch niemandem mehr 
etwas beweisen. Alle Erwartungen werden mit Bra-
vour erfüllt und bieten wieder alles, was das Herz 
begehrt. „Savavge blood“ steigt ähnlich hart wie 
„After the eulogy“ in das Album ein, „Ordinary lives“ 
ist eine Hymne nicht unähnlich zu „My life in the 
knife trade“ und mit „The fi lth is rising“ sind auch 
wieder ordentliche Brecher mit an Bord. Und das 
war nur die erste Hälfte des Albums. Kurzum: BOY-
SETSFIRE sind da, wo sie schon immer hingehörten: 
ganz weit vorne mit dabei. (End Hits)
Sebastian Koll

BRING ME THE HORIZON
That’s The Spirit

Stillstand tötet. Wir wissen’s. 
Und wenn uns eine Band 
dies lehren könnte, dann 
sind das BMTH, die vor 
dem Überalbum „Sempiter-
nal“ fast zerbrochen wären. 
Und sie zementieren mit 

der größten Verwandlung des Jahres eine wichtige 
Erkenntnis: Musik lässt sich nicht bewerten. So oder 
so werden Oli Sykes und Co. durch die Decke der 
größten Hallen gehen, um endgültig einen eige-
nen „Throne“ zu besteigen. Und das zu 110 Prozent 
verdient. Denn der besungene Thron, ein „Happy 
song“, der gar keiner ist, und der Vorab-Liebes-
test mit „Drown“ sind schon kleine Meisterstück-
chen einer Band, die wie keine andere dem Lieben-
oder-hassen-Prinzip ausgesetzt ist. Es interessiert 
aber nicht, was du denkst, was du vom Alterna-
tive-Electro-Rock hältst oder wo dein giftig-pissi-
ger Deathcore geblieben ist. Oder warum Oli jetzt 
nur noch singen will, kann oder körperlich muss. 
Es zählt die Kunst, und die ist so clever, emotional 
und vielschichtig, dass man sogar über die Ikonen 
LINKIN PARK als neue Sound-Nachbarn wachsen 
könnte. Oli phrasiert teils wie Chester, die Refrains 
sind ähnlich groß und doch hören wir in elf Tracks 
seit 09/11 nur „Bring Me“ raus. Aber da ist noch 
mehr: Mehr Gitarren mit erstmalig verloren-schö-
nen Soli, Mitgrölzusammenhalt („True friends“), 
ehrliche Schmerzen („Follow you“), dunkle Beats 
aus der MASSIVE ATTACK-Welt, die geisterhaf-
ten Herzschlag spüren lassen, und eine unschein-
bare Dynamik, die zuerst reine Pop-Songs zu gro-
ßen Stadionhymnen steigert: „Run“, „Avalanche“, 
„What you need“ sind für den Massenwahn, klar. 
Was dagegen? Die einstigen Außenseiter vollzie-
hen bewusst die Metamorphose zur Arena-Band, 
aber ihre Verletzlichkeit wie auch die aus schwie-
rigen Zeiten einsam entwickelte Kraft, ist immer zu 

spüren. Sonst hätte man wohl kaum No-Go-Tracks 
wie „Blasphemy“ mit fetten Drums, Electro, massi-
ven Chören und Groove im Wechsel gewagt und 
erst recht nicht den Scheiß-drauf-Eurodance-Bil-
lig-Trance-Beat samt Bläsern und einem Saxo-
fon in das eigentlich schwer beginnende „Oh no“ 
gepackt. Zugegeben: Es gab nur einen Hörein-
druck vorab, aber genau der hat es in der Nach-
wirkzeit von Hass zu echter Bewunderung gedreht. 
So was passiert nicht alle Tage. Haters, got the spi-
rit? (Sony)
Andrash Kais

THE BUNNY THE BEAR
A Liar Wrote This

Der Vollständigkeit halber: 
THE BUNNY THE BEAR brin-
gen tatsächlich ein neues 
Album heraus. Ich möchte 
den dafür vorgesehe-
nen Platz aber lieber für die 
wichtigen Musikgescheh-

nisse des Jahres 2015 nutzen, irgendwie muss 
ich die 1.200 Zeichen ja voll bekommen. Habt ihr 
schon mitbekommen, das Vince Staples mit „Sum-
mertime ’06“ ein für den HipHop viel wichtigeres 
Album herausgebracht hat als Kendrick Lamar mit 
„To Pimp A Butterfl y“? Weil Staples nicht nur gute 
Geschichten erzählt, die so nah am Leben sind wie 
eine BBC-Doku, sondern das Ganze auch noch 
in richtige Songs verpackt, anders als das Kud-
delmuddel von K.Dot. Hat jemand mitbekommen, 
dass Taylor Swifts „1989“ wohl das Pop-Album 
2014, 2015 und vermutlich auch 2016 sein wird? 
Sie ist die gottverdammte Königin des Pop. Freut 
sich noch jemand so sehr wie ich über die neuen 
Songs von Justin Bieber und One Direction? Soll-
tet ihr aber! Trotz „A Liar Wrote This“, dem mitt-
lerweile vierten Album von THE BUNNY THE BEAR. 
Damit handelt es sich um den längsten Witz der 
Musikbranche, der hoffentlich bald auserzählt ist. 
Sonst muss ich hier als Nächstes noch ein Rezept 
für besonders köstliche, weil fl uffi ge Pancakes sch-
reiben, ich möchte den wertvollen Platz schließlich 
nicht verschwenden. (Victory)
Frank Engelhardt

JOEY CAPE
Stitch Puppy

Es ist nicht ungewöhnlich, 
dass sich Bandleader aus 
der Punk- und Hardcore-
Abteilung nach Jahren des 
Schaffens motiviert füh-
len, einen Schritt in stilis-
tisch entlegene Bereiche zu 

wagen. Joey Cape ist den meisten wohl als Sän-
ger und Gründer der legendären Punkrock-Band 
LAGWAGON bekannt. Erst letztes Jahr sorgten 
sie mit ihrem Album „Hang“ für die erfolgreichste 
Platte der Bandgeschichte, die neben unerwarte-

ten Chartplatzierungen auch für eine ausverkaufte 
Tour durch Deutschlands größte Clubs sorgte. 
Nun widmet sich der California-Punk-Veteran wie-
der seiner ruhigeren Seite und veröffentlicht nach 
fast fünf Jahren Pause sein drittes Solowerk. „Stitch 
Puppy“ verkündet nicht unbedingt Sonnenschein, 
vermittelt aber – im typischem Joey Cape-Tenor – 
eine ganz eigene Schönheit und Nachdenklichkeit. 
Die zehn neuen Songs leben neben den melan-
cholisch geprägten Texten von starken Melodien 
und einem schummrigen Klangbett aus Gitarren, 
Klavier, Cello und Percussion. Joey Cape folgt damit 
einem begehrten und teilweise überaus erfolgrei-
chen Schema. Doch aus Vielzahl folgt nicht immer 
Vielfalt. Ob nun Chuck Ragan, Frank Turner oder 
Rocky Votolato, die Ersatzbank tätowierter Punk- 
und Hardcore-Ikonen, die urplötzlich Moshpits 
gegen Akustikgitarren und Wohnzimmerkonzerte 
eintauschen, ist beliebig lang. (Fat Wreck)
Julian Lorson

CULT LEADER
Useless Animal
„Useless Animal“ besteht aus zwei Songs unter zwei 
Minuten auf der A-Seite und einem fast siebenmi-
nütigen Cover auf der B-Seite. Drei der vier Mit-
glieder waren vorher bei GAZA und die EP erscheint 
auf Deathwish. Im Prinzip könnte man also blind 
zugreifen und sicher sein, dass der Release Freude 
bereiten wird. Das tut er. Zwar könnten die Seiten 
kaum unterschiedlicher sein, aber die Mischung 
passt auf seltsame Art und Weise trotzdem. Die 
zwei sperrigen, wütend rumpelnden Songs auf der 
einen und das sich immer wieder hypnotisch wie-
derholende „You are not my blood“ ergänzen sich 
hervorragend und machen eindeutig Lust auf das 
Album, das noch Ende des Jahres veröffentlicht 
werden soll. (Deathwish)
Mario Strasser

CASPIAN
Dust And Disquiet

Mit dem Stichwort „Post-
Rock“ müsste man auf You-
Tube tagelang keinen Fin-
ger rühren. Ein verwirrend 
weites Feld, in dem immer 
ähnliche Melodien und Har-
monien die meisten Bands 

aber eher zu Dinner-Musikern für Gitarren-Affi ne 
degradieren. Um aus dieser Masse herauszuste-
chen, werden manche metallischer, wie IF THESE 
TREES COULD TALK. Manche sind eine ganze Ecke 
experimenteller, wie die Gralshüter des Genres 
GODSPEED YOU! BLACK EMPEROR. Solchen Wie-
derkennungswert haben auch CASPIAN. Einerseits 
kreieren sie mit fl irrenden Gitarren, leicht schie-
fen Melodien und kalten Klaviertönen einen recht 
eigenständigen Sound, dem sie auch auf ihrem 
fünften Album treu bleiben. Andererseits setzen 
die sechs ähnlich wie SIGUR RÓS jetzt verstärkt auf 
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tatsächliche Stimmen. In „Echo and abyss“ noch 
eher dezent eingebunden, verlässt sich „Run dry“ 
nur vorsichtig instrumentiert voll auf den Gesang. 
CASPIAN lassen sich von den Grenzen des Post-
Rock nicht einschränken und sind deshalb einer 
seiner stärksten Vertreter. In den zehn Songs sta-
pelt das Sextett seine Schichten an Instrumenten 
gewohnt versiert, bis sie in stürmische Klanggewit-
ter ausbrechen, sich zu gewaltigen Gitarrenwänden 
auftürmen oder in brüchige Klangfetzen zerfallen. 
„Dust And Disquiet“ ist großes Kopfkino, gezeich-
net von Verlust: Mit dem Wissen um den Tod von 
Gründungsmitglied Chris Friedrich erreicht das 
Album eine ganz neue Emotionalität. (Big Scary 
Monsters)
Enno Küker

CHILDREN OF BODOM
I Worship Chaos

Saitenheld Alexi Laiho lie-
fert uns mit seinem neunten 
Streich eine Stimmungsviel-
falt wie schon lange nicht 
mehr. Midtempo-Halbbal-
laden, die seit „Angels don’t 
kill“ ein wichtiges Element 

des berühmtesten fi nnischen Melodic-Death-
Schiffes sind, wechseln sich mit eingängigen Thras-
hern ab, fast so, als wolle man alle auf einmal glück-
lich machen. Nachdem die letzten, rauen Alben 
beweisen sollten, wie aktuell ihr Sound auch 18 (!) 
Jahre nach dem Debüt „Something Wild“ sein kann, 
fehlte es dennoch an der Hitdichte früherer Tage. 
Die COB-Begeisterung wurzelt nunmal aus gro-
ßen Refrains. Und genau das macht es leider auch 
schwer, diese an sich runde Platte zu „worshippen“. 
„I worship chaos“, „Hold your tongue“ oder auch 
das rasende „Horns“ sind voll mit feinsten Riffwech-
seln und treibenden Melodien, während „Suicide 
bomber“ einen etwas düsteren Unterton anschlägt, 
aber auf Dauer bleiben die Teile nicht als Großtat 
im Speicher. Bis auf den krönenden Abschluss mit 
„Widdershins“, einem packenden Glanzstück, das 
erhaben-kraftvoll auch auf das Hit-stärkste Album 
„Hate Crew Deathroll“ von 2003 gepasst hätte. Von 
diesen Übermelodien hätte es noch ein, zwei mehr 
bedurft, zumal man spürt, dass COB längst nicht 
am Rand des eigenen Universums angelangt sind. 
(Nuclear Blast)
Andrash Kais

CHRISTIAN MISTRESS
To Your Death

Anders als etwa MIDNIGHT, 
die deutlich hören lassen, 
dass außerdem Punk und 
seither Thrash Metal und 
Hardcore passierten, lässt 
dieser Retro-Metal nur 
ahnen, wie es direkt nach 

der New Wave of British Heavy Metal zu MÖTLEY 
CRÜE kommen konnte. Und selbst das nur, wenn 
man will. CHRISTIAN MISTRESS erinnern an den 
Wechsel der Siebziger in die Achtziger des letz-
ten Jahrhunderts, von Hardrock zu Heavy Metal, 
also an die frühen IRON MAIDEN oder DIAMOND 
HEAD. Das ist erfrischend, nach BLACK SAB-
BATH klingen schon so viele. Glaubhaft vermit-
teln sie, einen Song wie „Open road“ für wirklich 
superschnell zu halten, als wäre „Kill ’Em All“ noch 
nicht geschrieben. Dass die Band im Bereich von 
Easy-Rider-Rock bis Metal-Hymne durchweg gute 
Songs schreibt, hilft ebenfalls, am wichtigsten ist 
jedoch, was hier nicht nervt. Üblicherweise müsste 
irgendein Dio Dickinson-Poser am Mikro überagie-
ren. Stattdessen singt souverän aber unaufge-
regt Christine Davis, die auch rau und dramatisch 
kann, das aber zu dosieren weiß. Falls sich altba-
ckene Metal-Gazetten den Doro Pesch-Vergleich 
nicht verkneifen können, an CHRISTIAN MISTRESS 
liegt’s nicht. (Relapse)
Ingo Rieser

COHEED AND CAMBRIA
The Color Before The Sun

Das erste Album von 
COHEED AND CAMBRIA 
ohne neue Geschichten 
über Coheed und Cambria, 
das ist gewagt und traf unter 
Fans garantiert nicht nur auf 
Begeisterung. Die Songs auf 

„The Color Before The Sun“ beschreiben die echte 
Gefühlswelt von Sänger Claudio Sanchez. Und das 
tatsächlich sehr eindrucksvoll. Er verarbeitet seine 
Überlegungen, was für ein Vater er wohl sein wird 
(„Ghost“), „Atlas“ ist seinem Sohn und „Here to 
Mars“ seiner Frau gewidmet. Gefühlvoll wie eh und 
je und das auch noch mit echten Hintergründen – 
top. Musikalisch sind COHEED AND CAMBRIA sich 
treu geblieben: kunstvolle Riffs, der Gesang von 
Claudio. Nur die Songlänge wurde etwas redu-
ziert. Auch ohne Konzept klingen sie nicht weni-
ger beeindruckend und episch. Einziger Kritikpunkt: 
Das Tempo der ersten fünf Songs ähnelt sich sehr. 
Dadurch fällt das Eintauchen in „The Color Before 
The Sun“ relativ schwer. Mit „Atlas“ fi nden COHEED 
AND CAMBRIA dann allerdings wieder in ihren 
bekannten abwechslungsreichen Stil zurück und 
die Welt ist wieder in Ordnung. Wer von der ersten 
Single „You got spirit, kid“ nicht beeindruckt war, 
sollte „The Color Before The Sun“ trotzdem nicht 
direkt in die Ecke pfeffern. (300 Entertainment)
Britt Meißner

COLARIS
Nexus

Das rheinische Instrumen-
taltrio erkundet auf seinem 
zweiten Werk erneut die 
malerischen, teils unweg-
samen Landschaften des 
Post-Rock. Dabei agieren 
COLARIS über weite Stre-

cken nicht nur wunderbar naiv, sondern dürften 
mit ihrem organischen Live-Sound vor allem für 
jene Musikliebhaber interessant sein, denen viele 
artverwandte Formationen – berechtigterweise 
– zu glattgebügelt klingen. Natürlich schweben 
dem Hörer im Verlauf der mehr als fünzig Minuten 
auch hin und wieder altbekannte Melodien entge-
gen, allerdings geht es den Rheinländern ohne-
hin mehr um das Wie als um das Was: Selbst sim-
pelste Akkordfolgen kommen unglaublich verein-
nahmend daher, weil die hallenden Gitarren und 
der knarzige Bass sich wunderbar ergänzen, weil 
die akzentuierten, warmen Drums die wabernden 
Samples in ihren Bahnen halten und weil COLARIS 
in ihren Songs gekonnt die Dynamik variieren. Zu 
den Glanzlichtern der Scheibe gehören zweifels-
frei das mit dezent unrundem, aber einprägsamem 
Hauptriff ausgestattete „Shoals“ sowie das erha-
bene „Cluster“, welches in achteinhalb Minuten 
alles aufbietet, wofür Liebhaber das Genre schät-
zen: majestätische Melodien, raumgreifende Cre-
scendi und uferlose Atmosphäre. Aber auch die 
übrigen Stücke auf „Nexus“ warten mit zahlrei-
chen wohlig-schönen Momenten auf, weshalb die 
Platte allen Post-Rock-Freunden uneingeschränkt 
empfohlen sei. (Revolvermann/Narshardaa/Wol-
ves and Vibrancy)
Anton Kostudis

COUNTING DAYS
Liberated Sounds

Obwohl die Gründung der 
Londoner Band erst knapp 
ein Jahr zurückliegt, klingt 
der Sound von COUN-
TING DAYS bereits wie bei 
den alten Hasen der Szene. 
Nachdem sie 2014 ihre EP 

„The War Of The Wolf“ erfolgreich auf den Markt 
gebracht hatten, kommt jetzt das erste komplette 
Album. Mit „Liberated Sounds“ setzen die Jungs 
aus der englischen Hauptstadt ganz neue Maß-
stäbe und lassen andere Newcomer-Bands ziem-
lich alt aussehen. Wobei man anmerken muss, 
dass die einzelnen Mitglieder von COUNTING 
DAYS schon vor der Gründung viele Erfahrungen 
durch andere Musikprojekte sammeln konnten. 
Diese Vorkenntnisse machen die Gruppe und ihr 
neues Album zu einem erstaunlichen Phänomen, 
das sicherlich schon bald für viel Aufsehen sor-
gen wird. Schon nach den ersten Songs lassen sich 
deutliche Parallelen zu WHILE SHE SLEEPS erken-
nen. Der semi-gegrowlte Gesang erinnert stark an 
den typischen Stil von Lawrence Taylor und auch 
die Instrumente, die die Platte immer wieder durch 
Tempowechsel und Pausen aufl ockern, kommen 
dem aufmerksamen Hörer bekannt vor. Trotzdem 
schaffen COUNTING DAYS es, eine ganz individu-
elle Note in die Tracks zu legen und so liefern sie 
besonders für WHILE SHE SLEEPS-Fans eine solide 

Basis für hartnäckige Ohrwürmer. Angenehm ist 
auch, dass die Band nicht jeden Song mit Break-
downs und Soli voll packt, so dass man sich immer 
mal über deren Präsenz freuen kann. (Mascot)
Philip Zimmermann

CROWNED KINGS
Forked Road

CROWNED KINGS aus Aus-
tralien bieten auf „Forked 
Road“ zwölf Songs, die sich 
laut Pressetext in der Nähe 
von MERAUDER, TERROR 
und BACKTRACK bewegen 
sollen. Während die Veröf-

fentlichungen von letzterer Band durchaus noch 
etwas frischen Wind in die angestaubte Ecke des 
metallischen, Mosh-lastigen Hardcore gebracht 
hatten, muss man leider sagen, dass hier vollkom-
men auf bewährte Stilmittel zurückgegriffen wird. 
Die Produktion von Nick Jett (TERROR) ist stim-
mig, die Songs sind schlüssig arrangiert, aber den-
noch möchte der Funke nicht wirklich übersprin-
gen. Zu oft hat man ein und dieselben Phrasen 
schon gehört, zu uninspiriert ist die Gitarrenar-
beit. Solides Mittelmaß, mehr leider nicht. Wer sich 
daran nicht stört und keine musikalische Innova-
tion erwartet, sondern ein klassisches Hardcore-
Album im Stil der erstgenannten Bands, macht 
mit „Forked Road“ aber auch nichts verkehrt. 
Im Zweifelsfall einfach das Video zum Titeltrack 
anschauen, darin ist alles gesagt, was die Band zu 
bieten hat. (Demons Run Amok)
Mario Strasser

DEADLY CIRCUS FIRE
The Hydra’s Tailor
Das dritte Studioalbum der Briten bietet eine 
Stunde progressiv angehauchten Materials, wel-
ches vor allem durch Vielfalt und Raffi nesse 
besticht. So beherrscht der Vierer das Wechsel-
spiel zwischen cleanen und ruppigen Parts nahezu 
perfekt, die im Beipackzettel aufgeführten Refe-
renzen TOOL, MASTODON und DEFTONES haben 
zudem zweifelsfrei ihre Spuren im Sound der Lon-
doner hinterlassen. Höhepunkte der Scheibe sind 
das kernig dargebotene „Devil’s opera“ sowie das 
amtlich groovende „House of plagues“, bei dem 
DEADLY CIRCUS FIRE der anspruchsvolle Spagat 
zwischen wütendem Metal und epischer Drama-
tik gelingt. Gleichzeitig legt Fronter Adam Grant 
eine durchweg überzeugende Gesangsleistung hin 
und setzt sein bemerkenswertes Organ im gesam-
ten dynamischen Spektrum gekonnt und treffsi-
cher ein. Alles in allem ist „The Hydra’s Tailor“ letzt-
lich eine spannende und ausgesprochen versierte 
Scheibe, die mit viel Liebe zum Detail aufs Band 
gebracht wurde. Freunde anspruchsvoller Metal-
Kost sollten das Teil defi nitiv antesten. (Music 
Archy)
Anton Kostudis

DEAFHEAVEN
New Bermuda

Was werden die Hüter der 
wahren Trueheit wieder Gift 
und Galle spucken. Eine 
Schande für die Szene! Pfui, 
das geht doch so nicht! 
Widerlich! Gleichzeitig wer-
den sie unglaublich erleich-

tert sein. Darüber, dass „New Bermuda“ endlich 
da ist. Weil sie sich in den kommenden Monaten in 
ihren Foren ausgiebig und beherzt über die Platte 
auskotzen können. Weniger renitente Hörer hin-
gegen werden das dritte DEAFHEAVEN-Studio-
album als das sehen, was es ist: Musik. Ziemlich 
gute, sogar. Zugegeben, der Sound der Platte, die 
live und mit Tonbandgerät aufgenommen wurde, 
dürfte nicht jedermanns Sache sein. Denn „New 
Bermuda“ scherbelt und rumpelt in seinen härte-
ren Momenten ausgesprochen gewöhnungsbe-
dürftig daher. Ohnehin ist das Material im Vergleich 
zum Vorgänger „Sunbather“ insgesamt etwas 
rauer und düsterer ausgefallen, wenngleich George 
Clarke und seine Mitstreiter nach wie vor gekonnt 
ruppige Polterei und erhabenen Post-Rock mitei-
nander verkochen. Am hartnäckigsten setzt sich 
der Neunminüter „Baby Blue“ in den Gehörgängen 
fest, welcher die gesamte Bandbreite der Scheibe 
abdeckt: wüstes Geprügel, wuchtiger Groove und 
sirrende Melodien sowie prog-rockige Klimperei 
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FIT FOR AN AUTOPSY
Absolute Hope, Absolute Hell

Wie klingt die Band eines 
der wichtigsten und prä-
sentesten Produzenten und 
Mixers (THY ART IS MUR-
DER, THE ACACIA STRAIN, 
LIKE MOTHS TO FLAMES, 
NORTHLANE) der Szene? 

Eben wie seine bisherige Arbeit so klingt, das 
kommt davon wenn man bei gefühlt jedem zwei-
ten Album die Finger im Spiel hat. Will Putney tobt 
sich beruflich über alle Genregrenzen hinweg aus, 
als Gitarrist von FIT FOR AN AUTOPSY gibt er sich 
aber ganz und gar dem extremen Death Metal hin. 
Dass der Sound stimmt, dürfte in diesem Fall keine 
sonderlich große Überraschung sein. Was hier 
deutlich mehr ins Auge fällt, ist der Anspruch, der 
an die Songs gestellt wird. Die Band lässt immer 
wieder die Muskeln spielen, was technische Spie-
lereien angeht, verlässt sich aber nicht nur auf 
Prahlereien wie viele andere Genrevertreter. Viel-
mehr sind die Songs strukturiert aufgebaut, ohne 
auf Abwechslung zu verzichten. Herausgekommen 
ist mit „Absolute Hope, Absolute Hell“ ein intelli-
gentes Deathcore-Album mit Tiefgang, welches 
nicht wirklich etwas Neues bietet, das Altbekannte 
aber schön verpackt. Tiefgang steht hier klar vor 
dem nächsten Blastbeat-Gewitter. Diese Tatsache 
macht das Album zu einem echten Tipp für Death-
core-Fetischisten. (EONE)
Frank Engelhardt

FOR TODAY
Wake

Meine Wände vibrieren 
noch. Meine Ohren können 
nicht fassen, was sie gerade 
gehört haben. Meine Nach-
barn sind voll dabei. FOR 
TODAY haben mit „Wake“ 
ein Album geschaffen, das 

man nicht auf Zimmerlautstärke hören kann und 
will! Dieses Meisterwerk muss die Boxen durch-
blasen! Vom ersten Ton an gibt es keine Kompro-
misse und es werden keine Gefangenen gemacht. 
Lange nicht mehr so etwas kraft- und eindrucks-
volles gehört. Die fünf christlichen Metaller geben 
sich nicht mit Elektrosamples oder anderen Spiele-
reien ab. Das hier ist sauberer New-School Metal-
core, gespickt mit Clean Vocals, die man fast als 
Hymnen bezeichnen kann. „Determination“ treibt 
den Sound des Albums endgültig auf die Spitze – 
ich verspreche nicht zuviel, wenn ich sage, dass 
der Song alles vereint, was man sich von hartem 
Sound und überwältigendem Shouting und Gesang 
erhofft. Hier wird die Messlatte mal eben ganz weit 
nach oben gelegt. Es klingt auch nicht danach, 
als hätten die Jungs aus Iowa sich dafür beson-
ders anstrengen müssen – nein, die zehn Tracks 
kommen so selbstverständlich perfekt und natür-

und nachdenkliche Zwischenklänge. Episch und 
ausladend wird es dann beim Mittelpart von „Come 
back“ – was für eine Atmosphäre! Kurzum: Wer 
DEAFHEAVEN bislang hasste, wird das auch wei-
terhin tun. Wer Fan war, wird es auch nach „New 
Bermuda“ bleiben. So einfach ist das manchmal. 
(Anti-)
Anton Kostudis

DEFEATER
Abandoned“

Bekannt geworden ist die 
Melodic Hardcore-Band 
aus Boston vor allem für 
ihr Storytelling und ihre 
bedrückenden Melodien, 
die den Hörer ins Amerika 
der Nachkriegszeit verset-

zen. Auf „Abandoned“ setzt sich die Geschichte 
aus der Sicht des Priesters aus ihrer ersten Ver-
öffentlichung „Travels“ fort und Fans von Derek 
Archambaults Storytelling werden auch definitiv 
ihre Freude an der Platte finden. Das war dann auch 
leider schon alles, was DEFEATER hier musikalisch 
zu bieten haben. Versteht mich nicht falsch. Das 
Album ist keinesfalls schlecht und baut mit dem 
grandiosen Introtrack „Contrition“ langsam die 
Stimmung für die kommenden Songs auf. Ange-
fangen mit einem leisen, durch Hall verstärktem 
Gitarren-Intro, langsam einsetzenden Schlagzeug 
und erstmals geflüsterten Vocals. Danach fühlt es 
sich dagegen schnell an wie ein natürlicheres „Let-
ters Home“, das sich lediglich durch gelegentliche 
Tempowechsel abhebt. Als DEFEATER-Fan fehlt mir 
die perfekt auf den Charakter abgestimmte Atmo-
sphäre, die jedes Werk zu einem Unikat macht. 
Wer sich davon nicht abschrecken lässt, bekommt 
allerdings ein solides Album, wie man es von DEF-
EATER gewohnt ist. (Epitaph)
Andre Teilzeit

DELTA SLEEP
Twin Galaxies

„Hauptsache, alles so ver-
trackt wie möglich“, scheint 
das Credo der Band aus 
Brighton zu sein. Gitar-
ren, die fast gänzlich ohne 
Plektrum gespielt wer-
den, weil in erster Linie nur 

Fingertapping betrieben wird, also mit den Fin-
gern wie wild auf den Bünden herumgedrückt wird. 
Die Drums versuchen sich auch eher in irgendei-
nem Jazzclub zu verorten, nur dass mit Punk-Atti-
tüde und nicht mit Miles Davis-Anleihen geprügelt 
wird. Keine Frage, um solch abstrakte und schnelle 
Patterns spielen zu können, bedarf es mehr Erfah-
rung als die des Dreizehnjährigen der widerwillig zur 
dritten Konzertgitarrenstunde in der Musikschule 
geschickt wird, aber irgendwie wirkt diese Art von 
verspieltem Punk über. Es wirkt eher so, als könnte 

die Band nicht von ihren jugendlichen Punk-Wur-
zeln trennen, haben aber dann doch alle zu viel 
Talent und haben Freejazz studiert, falls das über-
haupt geht. Wenn die Herrschaften eher in die 
FALL OF TROY-Richtung gehen würden, hätte alles 
irgendwie mehr Hand und Fuß. Aber das ist natür-
lich wie immer Geschmacksache, außer dass ich 
recht habe. (Big Scary Monsters)
Benjamin Bunzel

THE DEVIL WEARS PRADA
Space
Zwei Dinge haben wir dieses Jahr über den Welt-
raum gelernt: Der Pluto geht offiziell nicht mehr 
als Planet durch und THE DEVIL WEARS PRADA 
wissen, wie eine Supernova klingt. Nach „Zombie“ 
liefern die Jungs ihre zweite EP ab, bei der dies-
mal die Gefahr nicht von Streunern, sondern Ali-
ens ausgeht. Textlich und Konzeptionell begibt sich 
die Band zwar auf eine Reise in unbekannte Wel-
ten, musikalisch aber macht man da weiter, wo man 
beim bandeigenen Meisterwerk „8:18“ aufgehört 
hat. Anstatt Breakdown-Gewitter wie zu „Plagues“-
Zeiten, setzt die Band auf viel Atmosphäre und 
Abwechslung. Fans müssen hier also nicht befürch-
ten, dass die Band hier einen auf trippy macht, ihre 
psychedelische Seite entdeckt oder sich in wilden 
Experimenten verliert. „Space“ passt perfekt in die 
Diskografie, was einem das Warten auf eine neue 
LP nur schwerer macht. (Rise)
Frank Engelhardt

ELEGIES
Daylight Disease
Sheffields Sechser ELEGIES legt eine in den Steel 
City Studios (WHILE SHE SLEEPS, BRING ME THE 
HORIZON) produzierte Drei-Track-EP „Daylight 
Disease“ vor, nachdem bereits 2014 eine erste EP 
erschienen ist. Die Singleauskopplung „Throne“ 
ist klar der stärkste Hitkandidat. „Headache“ und 
„Cobweb eyes“ kommen etwas ruhiger daher. Ein 
schönes Zusammenspiel aus kehligem Geschrei 
und einer ruhigen cleanen Stimme der zwei Sänger 
Thomas Hoyland und Sam Gibson trifft auf rockige 
Riffs mit rotzigen Hardcore Elementen à la ALEXI-
SONFIRE. Man darf gespannt sein, was in Zukunft 
von ELEGIES noch kommen wird, denn das könnte 
echt was werden! (Hassle)
Pascal Irmer

EMBRACED BY HATRED
Time Waits

Es dauert auf diesem Album 
etwas, bis EBH in Fahrt kom-
men. Mit den ersten vier 
Songs kann ich nicht viel 
anfangen. Die Songs strot-
zen zwar vor Beatdowns, 
Doublebass-Salven und 

Gitarrenlicks, nähren aber eher die Hoffnung, dass 
auf diesem Album noch etwas passiert, das zumin-

dest im Ansatz das Potenzial hat, Begeisterung 
hervorzurufen. So hat man aber wenigstens genug 
Zeit, durch das wenig aussagekräftige Booklet zu 
blättern. Fotos von Keltenkreuzen aus Stein oder 
Engelsstatuen finde ich leider weder aus künstle-
rischer Sicht interessant oder wertvoll noch macht 
es besonders Spaß, sich dieses Booklet (mitt-
lerweile einer der wenigen Gründe, warum ich mir 
Musik überhaupt noch auf CD kaufe) anzusehen. 
Bei Lied fünf („Fool me“) ist endlich ein bisschen 
Dampf hinter den Riffs. Das Ganze steigert sich bei 
„Trife life“ noch. Hier hat man zum ersten Mal das 
Gefühl, dass alles zusammenpasst – also das Rif-
fing, der Einsatz der Doublebass, die ausufernden 
Gitarrenlicks und der Gesang. Dieses Auf und Ab in 
der Songqualität setzt sich fort, denn leider muss 
man sich beim nächsten Lied fragen, warum der 
Gitarrist schon wieder so ein übertrieben langes 
Lick spielt, ohne wirkliche Virtuosität erkennen zu 
lassen. Vielleicht muss das aber auch so sein und 
ich habe dieses Neunziger-Metalcore-Ding ein-
fach nicht so richtig verstanden. (GSR Music)
Georg Büchner

ENDLESS HEIGHTS
Teach You How To Leave

Musik funktioniert unab-
hängig von Sprache und 
Herkunft, dank YouTube 
und Soundcloud und Band-
camp heutzutage sowieso. 
Aber auch das Internet kann 
manchmal nicht alle Dis-

tanzen überbrücken: Obwohl die Australier END-
LESS HEIGHTS mit „New Bloom“ 2014 ein beacht-
liches Debüt hingelegt haben, kennt sie außer-
halb ihres Kontinents bisher kaum jemand. Dabei 
sind die fünf international definitiv konkurrenzfä-
hig: Sie schweben soundtechnisch irgendwo zwi-
schen BASEMENT, TITLE FIGHT oder SUPERHEA-
VEN und spielen locker in derselben Liga wie diese 
Szenegrößen. Ein dichtes, drückendes Klangbild 
bestimmt die vier Songs und schafft melancholi-
sche Stimmung. „Haunt me“ eröffnet mit schwer 
krachenden Riffs, bevor Joel Martoranas leicht 
lethargische Stimme mit hallenden Gitarrenme-
lodien in hymnische Sphären entschwebt. „Whis-
per“ spielt mit den (Dis-)Harmonien des Grunge 
und glänzt mit einem düsteren Interlude. Der 
Titeltrack nimmt mit Flanger-Bass und flirrenden 
Gitarren das Tempo etwas heraus und hätte in sei-
ner schwerfällig-verträumten Atmosphäre auch 
super auf das geniale zweite CITIZEN-Album „Eve-
rybody Is Going To Heaven“ gepasst. „Alabaster“ 
schließlich beendet die EP nach noch nicht ein-
mal 15 Minuten. Die vier Songs sind ein kurzer, aber 
einprägsamer Weckruf in den Rest der Welt und 
beweisen, dass man down under nicht nur wegen 
PARKWAY DRIVE und BREAK EVEN auf dem Schirm 
haben sollte. (Anchors Away)
Enno Küker
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lich daher, dass einem das Herz aufgeht! PARKWAY 
DRIVE in ihren besten Zeiten hoch zwei: „Wake“! 
Das geht durch Mark und Bein; so klingt es, wenn 
eine schnörkellose Band aus dem Herzen und der 
Seele spielt. Oder kurz gesagt: Das zieht bis in die 
Brille! (Nuclear Blast)
Silke Händeler

THE FLATLINERS
Division Of Spoils
Eine wirklich gute Band erkennt man unter ande-
rem daran, dass bei ihr selbst B-Seiten, die es nicht 
aufs Album geschafft haben, noch besser sind, als 
die A-Seiten der meisten anderen Künstler. Auf die 
FLATLINERS aus Toronto, Kanada trifft diese Aus-
sage ohne Zweifel zu. Da verwundert es auch nicht, 
dass eine Single- und B-Seiten-Compilation wie 
„Division Of Spoils“ Songs enthält, die bei anderen 
Bands ganz vorne auf dem Album mit dabei gewe-
sen wären. Was genau einen hier erwartet? Unter 
anderem drei unveröffentlichte „Dead Language“-
Songs, ein neu aufgenommenes „Great Awake“-
Demo, fünf Coverversionen, diverse Seven-Inch-
Tracks und – für die wirklichen Die-hard-Fans – 
zwei superrare Oldies als Bonus. Insgesamt macht 
das 23 Songs, die jede FLATLINERS-Sammlung 
komplettieren. Eine richtig gute Band schreibt 
eben richtig gute Songs – ob die dann auf einem 
Album landen oder auch nicht. (Fat Wreck)
David Schumann

FRANK CARTER & 
THE RATTLESNAKES
Blossom

„I’m so sick of singing about 
hate“ versus „I fucking hate 
you and I wish you would die“ 
– was ist denn da nur bei 
unserem Lieblingsrotschopf 
aus London los? Nach dem 
Aussteig bei GALLOWS, 

einer der erfolgreichsten britischen Hardcore-
Bands, vor einigen Jahren, überschüttet uns Frank 
Carter drei Jahre lang mit PURE LOVE, kehrt dem 

Hardcore scheinbar endgültig den Rücken zu und 
zerschlägt nun im Video zu „Juggernaut“ plötzlich 
wieder Plexiglassscheiben mit E-Gitarren? Überall 
liest man, Frank Carter kehre mit seinen RATTLES-
NAKES endlich zu seiner alten Stärke zurück – und 
das kann man genau so unterschreiben. Mit einem 
fiesen und dreckigen britischen Akzent schreit er 
uns auf den zehn neuen Tracks seines Solodebüts 
„Blossom“ wieder all seine Wut, Frustration, Trauer 
und Hass ins Gesicht. Mit Dean Richardson (ex-
HEIGHTS) und Memby Jago (ex-THE GHOST OF A 
THOUSAND), hat sich der Tätowierer aus London 
zwei Hardcore-Veteranen mit uns Boot geholt, 
genießt aber offensichtlich seine neugewonnene 
Freiheit und zelebriert sich nicht zuletzt im oben 
genannten Video vor laufender Kamera einfach 
mal selbst. Frank steht im Mittelpunkt! Er weiß eben 
mittlerweile wie der Hase läuft und will jetzt einfach 
allen zeigen, dass er es immer noch drauf hat. Und 
wir freuen uns einfach nur, dass er weiterhin ehrli-
che Musik macht. (International Death Cult)
Kevin Schulz

FUCKED UP
Year Of The Hare

Ist das noch Geräusch oder 
schon Jazz? Das Arran-
gement des 21-minüti-
gen Titeltracks ist so nach-
vollziehbar wie die Anord-
nung seiner Texte im Book-
let, also nicht besonders. 

FUCKED UP sind schon auf ihren Alben keine Stan-
dard-Punkrocker, auf ihren EPs lassen sie der Kre-
ativität die Zügel locker. Das bedeutet ausufernde 
Songstrukturen, die hier mit Sekunden fast gänz-
licher Stille beginnen, gefolgt von einem Piano, 
das immer wieder von Soundfetzen gestört wird, 
und irgendwo scheint eine Band zu proben. Nach 
sechseinhalb Minuten bricht doch noch ein echter 
Song aus, wenn nicht sogar zwei. Der eine gesun-
gen vom unverwechselbaren Damian Abraham, 
der andere Minuten später von Gastsängerin Isla 
Craig. Dabei befinden wir uns in derselben Kom-

position. Die Band trollt ihre Hörer nicht, das alles 
macht Spaß, und die Fragmente bringen FUCKED 
UP noch zueinander. Ob sinnvoll oder nicht, ent-
scheidet sich beim Hörer, der die Bilder zu diesen 
Stimmungen liefern muss. Die B-Seite bleibt unter 
neun Minuten und direkter, Abraham raspelt seine 
Stimme über einen Song, der BON JOVI, Springs-
teen und die DOORS verbindet. Oder so. Dies ist 
die siebte Folge der „Year Of“-Reihe, deren Titel 
sich an den chinesischen Tierkreiszeichen orien-
tieren. Davon gibt es zwölfs, da kommt also noch 
was. (Deathwish)
Ingo Rieser

GET DEAD / THE UPRISING / 
TOYGUITAR / LOST IN SOCIETY
Great Thieves Escape
Eine 4-Way-Split ist der Sampler des bedachten 
Sieben-Zoll Sammlers und die Flix Agency zeigt 
mit diesem Release einmal mehr, dass sie aktiv 
für den interkulturellen Austausch sorgt und dabei 
ein stimmiges Gesamtprodukt abliefern kann. In 
jedem Fall dürfte der Ritterschlag für die Berliner 
THE UPRISING, die sich fortan mit zwei Fat Wreck-
Bands die Rillen teilen, nicht spurlos an ihrer Punk-
rock Credibility vorübergehen. Nahtlos einreihen 
in den Reigen amerikanischen Streetpunks kön-
nen sie sich in jedem Fall, in dem Genre ist Flix ja 
schließlich auch sattelfest. Und welches symbol-
trächtige Artwork könnte zu dieser freundschaft-
lichen Zusammenkunft der internationalen Szene 
besser passen als der Handschlag der Arbeiterbe-
wegung? (Flix)
Sören Frey

GREAT COLLAPSE
Holy War

Die Zusammensetzung die-
ser Band gleicht einem All-
star-Team im Hardcore/
Punkrock-Business. Neben 
dem noch aktiven STRIKE 
ANYWHERE-Sänger Tho-
mas Barnett sind ehema-

lige Mitglieder von RISE AGAINST, BANE, COME-
BACK KID und SET YOUR GOALS mit an Bord. Etwa 
so wie man sich eine Kombination aus genann-
ten Größen vorstellt, klingen GREAT COLLAPSE 
tatsächlich. Das ist hochmelodischer Punk, dem 
man anmerkt, dass hier gestandene Musiker am 
Werk sind, die den Erfahrungsschatz und die Ein-
flüsse ihrer jeweiligen Karrieren mit einbringen. Die 
Band macht auf dieser Platte ordentlich Druck, 
stachelt mit ihren linksanarchistischen Texten zur 
Rebellion an, und vergisst dabei nie, dass ihre Bot-
schaft durch Eingängigkeit besser verstanden wird 
als durch verschwurbeltes Durcheinander. Wer mit 
den ersten Alben von RISE AGAINST aufgewachsen 
ist, fühlt hier sofort den gleichen Geist wie damals. 
Das ist idealistisch und hungrig, aber in unsere Zeit 
transportiert, in der die Welt offensichtlich nicht 
besser geworden ist. Schön, dass wenigstens die 
alten Stimmen noch nicht verklungen sind, und 
in frischem Gewand weiter gegen die Missstände 
ankämpfen, die zu oft einfach hingenommen wer-
den. (End Hits)
Florian Auer

GRIM VAN DOOM
Grim Love

Nach einem Demo und der 
Split-LP mit LLNN legen 
die Wuppertaler mit „Grim 
Love“ ihren Vollzeit-Ein-
stand vor. Der Bandname 
ist im Falle des Quartetts 
programmatisch auszule-

gen. Obwohl GRIM VAN DOOM Interpretations-
spielraum lässt, nimmt man doch völlig zutreffend 
mit, dass es düster und grimmig in ausgebremste, 
massive Downtempo-Songs hineingeht. Die sich 
aufbauende Soundkulisse ist monströs, dicht und 
kraftraubend. Die Band aus dem Bergischen Land 
erstickt Optimismus mit ihren Songs im Keim. Des-
truktiv und brachial spielen sich die Musiker durch 
eine Mixtur aus Doom, Sludge, Post-Metal und 
Düster-Hardcore. „Grim Love“ besitzt dabei mehr 
Geschwindigkeit und Tempovariation, als man mei-
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nen könnte. Wuchtige Grooves, schroffe Melodie-
führung und wahrnehmbare Hooklines münden in 
massiven, ausgebremsten beziehungsweise aus-
bremsenden Heavy-Tracks, die ihrem Zweck voll-
kommen gerecht werden. Unvorbereitet oder 
überraschend treffen GRIM VAN DOOM mit ihrem 
Debüt aber nicht. Anhänger der skizzierten Spiel-
wiese werden an „Grim Love“ dennoch Gefal-
len finden. Die Wuppertaler spielen all ihre Tracks 
mit Kompromisslosigkeit und Vehemenz zu Ende. 
Druck, Aggressivität und Volumen halten sie über 
die volle Spielzeit hinweg aufrecht, so dass hier als 
Ergebnis ein kompaktes, ruppiges und unbeque-
mes Album steht. (Aural Attack)
Arne Kupetz

H2O
Use Your Voice

Wow. Sieben Jahre ist es 
bereits her, seit das von 
Fans und Kritikern hochge-
lobte „Nothing To Prove“ im 
Plattenladen in der nächs-
ten Seitenstraße landete. 
Selbst in dieser langen Zeit 

haben H2O noch nichts von ihrer Kraft verloren 
und stecken die überschüssige Energie der letz-
ten Jahre endlich in ein weiteres Album, das seinem 
Vorgänger in positiver Energie echt harte Kon-
kurrenz bietet! Die Songs sind allesamt schneller 
gespielt als noch auf „Nothing To Prove“ und bie-
ten ein durchgängiges Tempo, das sich durch die 
ganze Platte zieht und dich wieder einmal in jeder 
Lebenslage positiv stimmen kann. Ungewohnte 
Töne gibt es dafür auch auf textlicher Seite zu 
hören. So erzählt Toby Morse in „LYD“, dass auch 
er schlechte Tage hat und bei weitem kein perfek-
ter Mensch ist, sich aber stetig darauf konzentriert, 
sich davon nicht unterkriegen zu lassen. Obwohl 
H2O niemals eine politische Band waren, schleicht 
sich mit „Still dreaming“ auch ein Song auf die 
Platte, der die Ausschreitungen in Baltimore the-
matisiert. Das ist für H2O keine Sache der politi-
schen Einstellung mehr, sondern eine grundsätz-
liche Frage der Menschlichkeit. Natürlich stehen 
H2O auch weiterhin für das, wofür sie schon immer 
standen: Family First, bedingungslose Liebe, Vor-
bildrollen und die Liebe zur Punk- und Hardcore-
Szene, nur diesmal mit so viel Energie, wie sie nur 
aufbringen konnten. (Bridge 9)
Andre Teilzeit

HARLOTT
Proliferation
Die Hard Thrasher können sich auf ihrer Land-
karte, auf der Deutschland und die Bay-Area den 
Ton angeben, den weitest entfernten Kontinent 
rot anstreichen: HARLOTT ballern als perfekteste 
Thrash-up-to-date-Kapelle Australiens alles weg. 
Die knackige Aggression und stimmliche Nähe zu 
KREATOR oder DESTRUCTION und unheilvolle, 

aber doppelt so schnelle SLAYER-Riffs dienen hier 
aber nicht zur Old School-Huldigung, denn dafür 
haben die Aussies ihren bombigen Sound wie auch 
Texte mit ebenso bombig aktuellen Themen wie 
Religion, Krieg oder soziale Aufruhr ultra zeitge-
mäß gehalten. Gegen die vielen Riffwechsel und 
Bangparts ist live kein Gras gewachsen, da passt 
die Herbst-Tour mit ANNIHILATOR perfekt. Hin da! 
(Metal Blade)
Andrash Kais

HEART OF A COWARD
Deliverance

Das magische, dritte Album. 
Es ranken sich Mythen 
und Geschichten um das 
berühmte „Make it or break 
it“. Ob das Aberglaube ist 
oder Wissenschaft, sei 
dahin gestellt. Im Falle von 

HEART OF A COWARD lässt sich nur sagen: Mit 
„Deliverance“ liegt die „Make it“-LP vor, die die 
Band in ungeahnte Höhen bringen könnte. Die Bri-
ten befreien sich mit „Deliverance“ nun deutlich 
von den Schubladen Djent und Technical Death 
Metal, nicht weil sie weichgespült klingen, son-
dern den gängigen Konventionen, die mit diesen 
Genres einhergehen, schlicht entwachsen sind. Es 
wird mit dem neuen Album immer deutlicher, dass 
sich HEART OF THE COWARD als Songwriter, nicht 
als Techniker verstehen. Man mischt verhältnis-
mäßig fast schon schlichte Parts aneinander, die 
dennoch eine Grund-Heavyness an den Tag legen. 
Der Fokus wurde außerdem noch stärker als zuvor 
auf die Melodien gelegt, sei es in der Instrumentie-
rung oder den Vocals von Frontmann Jamie Gra-
ham. Bedanken muss man sich hier wohl bei Pro-
duzent Justin Smith, der den Gesang erst im Stu-
dio einspielen ließ. Herausgekommen ist ein für die 
Band ungewöhnlicher, aber sehr reizvoller Sound. 
Im Ganzen ist das Album wie das neue Logo der 
Band: schlicht, schnörkellos, aber dafür modern 
und ansprechend. (Century Media)
Frank Engelhardt

I SAW DAYLIGHT / DECEITS
Split
I SAW DAYLIGHT haben bei mir etwas erreicht, das 
ich heute bei vielen Melodic Hardcore-Bands ver-
misse: ehrliche Emotionen, bei denen mir jedes 
Wort unter die Haut geht, statt aufgesetztes Image. 
Die fühlen, was sie schreiben, und dementspre-
chend verleiht auch das Picking auf der Gitarre 
dem Gesang richtig Ausdruck, genauso wie die zur 
Steigerung verwendeten Akkorde. DECEITS bringen 
mich dafür durch ihre Ambient-Instrumentals in das 
richtige Setting, kommen dafür allerdings gesangs-
mäßig nicht richtig in Fahrt. Die Vocals wollen sich 
nicht in das Soundbild einfügen lassen und wirken 
mit der Zeit ziemlich monoton. (lifeisafunnything)
Andre Teilzeit

IDLE CLASS
Of Glass And Paper

Zwei Jahre nach „The 
Drama’s Done“ erscheint 
nun mit „Of Glass And 
Paper“ das zweite Studioal-
bum von IDLE CLASS. Und 
seitdem hat sich einiges 
getan, die Weiterentwick-

lung der Band ist kaum zu überhören. Während 
sie es geschafft haben, ihrem eigenen Stil treu zu 
bleiben, haben sie ihn dennoch weiter ausgebaut. 
Schön ist, dass das Album neben fettem Sound 
auch noch hübsch anzusehen ist. Wahlweise sil-

bernes oder goldenes halbtransparentes Vinyl in 
einer siebgedruckten Verpackung. Da merkt man 
gleich, dass die Band einen hauseigenen Desig-
ner als Mitglied hat. Wenn „Of Glass And Paper“ ein 
Fuhrpark wäre, dann wäre „The drama continues“, 
der erste Song auf dem Album, ein Hummer H3: er 
fährt langsam los, aber ist nicht zu stoppen, wenn 
er erstmal in Fahrt ist. Aber ganz im Ernst, dieses 
Gangshout-Feuerwerk legt schon mal ordentlich 
vor und macht einen neugierig, wie der Rest klingen 
mag. Mein Favorit, schon bevor ich die restlichen 
Songs gehört habe! Und wie der Titel es schon 
sagt, leitet der Song nahtlos in die Fortsetzung des 
vorherigen Albums ein. Mit „Worn out shoes“ lie-
fern IDLE CLASS ein weiteres Highlight, was durch 
das kürzlich veröffentlichte Video nur noch groß-
artiger gemacht werden konnte. Der 6:23 Minu-
ten lange Song „The sound of glaciers calving“ ist 
der krönende Abschluss der hörenswerten Punk-
Scheibe. Braucht man nicht beschreiben, muss 
man sich anhören! (Uncle M)
Joscha Häring

KYLESA
Exhausting Fire

Auf „Ultraviolet“ ging es 
um Verlust. Und das hörte 
man dem melancholischen 
Album an. Das Leitmotiv 
des neuen KYLESA-Albums 
„Exhausting Fire“ ist laut 
Gitarrist/Sänger Phillip Cope 

der Wiederaufbau. Passend dazu ist das Trio aus 
Savannah auf seinem siebten Album auch wieder 
mit deutlich mehr Verve unterwegs. Damit will ich 
die Klasse des mutigen und progressiven „Ultra-
violet“ keineswegs schmälern. Aber wenn KYLESA 
mit breiter Brust, fühlbarer Energie und fetten Riffs 
aufmarschieren, mag ich sie am liebsten. Allein der 
Gedanke, das Mini-Epos „Shaping the southern 
sky“ mit seinem famosen Uptempo-Ende und zwei 
Drums live zu sehen, beschert mir eine Ganzkör-
pergänsehaut. Natürlich vergessen die Musiker 
dabei nie, dass ihre Herzen auch für trippy Sound-
scapes und elegische Melodien schlagen. Aber in 
Kombination mit der wiederentdeckten Lust am 
gediegenen Krach findet „Exhausting Fire“ den 
sweet spot zwischen Indie-Psychedelia und Heavy 
Rock, zwischen Goth und Americana, zwischen 
Singer/Songwriter und Punk. KYLESA wissen ganz 
genau, was sie tun, und fühlen sich hörbar wohl mit 
ihrer musikalischen Identität. Das beschert ihnen 
ein Privileg, nach dem viele Bands ihr Leben lang 
vergeblich streben: KYLESA klingen zu hundert 
Prozent nur wie sie selbst. Und das hört sich ver-
dammt gut an. (Season of Mist)
Martin Schmidt

KEFKA PALAZZO
Wer du bist ist nicht genug
Manche stehlen dir das Sonnenlicht aus deinem 
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 31.10. NÜRNBERG
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 14.11. BERLIN
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6.11. OSNABRÜCK
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24.11. HAMBURG  ·  25.11. BERLIN
26.11. MÜNCHEN

Infos unter www.wizpro.com · Karten unter myticket.de und ticketmaster.de
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INDECISION
What It Once Meant

US-Münzfernspre-
cher ließen sich mal 
mit wenig kriminel-
ler Energie und einem 
akustischen Signal-
geber überzeugen, 
man würde gerade 
Kleingeld einwerfen. 
Das sparte in den 
Neunzigern viel Geld, 

wenn man mit seiner Hardcore-Band eine 
Tour zu buchen hatte. Oder bereits unter-
wegs war und herauszufinden versuchte, 
wie dramatisch man sich bereits verfah-
ren hatte. Vorausgesetzt, der klapprige Van 
fuhr noch. Gab man das akustische Sig-
nal in unrealistisch schneller Folge, schal-
tete sich ein Operator in die Leitung: „Sir, 
was machen Sie da?“ Nostalgische Anek-
doten wie diese machen diese Dokumen-
tation aus. INDECISION und Zeitzeugen wie 
Lou Koller (SOIA) oder Roadie-Legende 
Joe Garambone erzählen eine Geschichte 
aus der Zeit vor Internet, Smartphones und 
GPS-Navigation, packen die alte Kiste mit 
Fotografien und Showflyern aus und zei-
gen grobkörnige Videos, deren Qualität 
man „authentisch“ nennen kann. Heute ist 
Hardcore viel leichter zugänglich, Nach-
wuchs-Kids wird man diese Ära – die so 
lange im Grunde nicht zurückliegt – nur 
bedingt vermitteln können. Es ist aber wie 
mit dem komplett und mit mehreren Kame-
ras gefilmten Set aus der Knitting Factory in 
Brooklyn. Auch wenn man nicht dabei war, 
bekommt man das Bedürfnis, auf jemanden 
draufzuspringen, „For those I love I will sac-
rifice“ schreiend. (Morse Code)
Ingo Rieser

DVD REVIEW
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sich nicht so ganz klar verorten, wo die Band sich 
gerade befindet, aber das ist auch um Längen bes-
ser, als wenn man direkt mit dem Finger drauf zei-
gen kann und das Genre bereits nach zwei Akkor-
den parat hat. Insgesamt legt „You + Me“ aber den 
Fokus auf Melodie, was auch durch die häufig prä-
senten Screams nie ganz aufgebrochen wird, was 
den Songs insgesamt schon sehr gut steht, auch 
wenn man hier und da durchaus ein wenig mehr 
Gas hätte geben können. So ganz reicht es dann 
nicht für den Aufstieg in die erste Liga, aber LAS-
TING TRACES könnten mit „You + Me“ durchaus 
ihrem Namen gerecht werden, denn auch wenn sie 
hier nicht wirklich was Neues erschaffen, so hin-
terlassen sie doch ihre Spuren in einem Genre, 
bei dem ich nicht dachte, dass da noch mal was 
kommt. (Redfield/Demons Run Amok)
Dennis Müller

MARAIS / AUSZENSEITER
Split
MARAIS orientieren sich stärker an den Vetera-
nen des Screamo und erinnern zwischenzeitlich 
stark an SAETIA oder PG. 99. Da wird pure Ver-
zweiflung, gemischt mit dreckigen, schnellen Riffs 
ins Mikro geblasen. MARAIS haben allerdings sehr 
wohl auch ihre melodischen Momente, die auf 
langsames Tempo setzen und extrem sauber pro-
duziert daherkommen. AUSZENSEITER begin-
nen ihre Seite der Twelve Inch mit einem kurzen 
Skit, bevor sie ihre angestauten Aggressionen mit 
einem facettenreichen Mix aus Post-Punk-Riffs 
und gekonnt gesetzten Melodien unterstreichen. 
Ziemlich stark, da fällt es echt schwer, überhaupt 
einen Vergleich zu finden! (lifeisafunnything)
Andre Teilzeit

MAYDAY PARADE
Black Lines

Fast unverschämt eingän-
gig: MAYDAY PARADE haben 
den Dreh mit den klebrig-
süßen Melodien so ver-
dammt gut raus, dass man 
sie schon aus Prinzip has-
sen will. Kann man aber 

nicht, dazu ist das Songwriting des Fünfers aus Flo-
rida einfach raffinierter als Zucker. Die zweistimmi-
gen Zeilen in „Jersey“ oder „Three cheers ...“ von 
ihrem Debüt sind mir sowieso schon auf ewig ins 
Gedächtnis gebrannt. Das ist jetzt aber bereits 
acht Jahre her und MAYDAY PARADE haben wei-
tergemacht, als wären ihre größten Hits noch gar 
nicht geschrieben. Auch ihr fünftes Studioalbum 
ist wieder verdammt einnehmend. Vom energie-
geladenen, energischen Opener bis zum großen, 
Feuerzeug schwingenden Finale finden sich wieder 
so viele Zeilen, Hooks und Melodien, die einfach 
hängenbleiben. Mit kitschigen Klaviertönen und 
schmierigen Soli schießen MAYDAY PARADE zwar 
stellenweise mit der Melodramatik etwas übers Ziel 
hinaus, sonst aber immer ins Schwarze: große Ref-
rains, gutes Tempo, druckvoller Sound. Dazu fällt 
„Black Lines“ trotz der obligatorischen ruhigeren 
Balladen insgesamt etwas härter als seine Vorgän-
ger aus. Das macht daraus noch keinen Punkrock, 
aber immerhin Pop-Punk mit Kante. Wo ähnliche 
Bands zu dick auftragen oder schlicht zu dünnbo-
dig sind, finden die fünf die Balance. Sie können die 
großen Gesten wagen, weil sie es können. Wer auf 
etwas Pop und Pathos mit Gitarren steht, bekommt 
das kaum besser als hier. (Fearless)
Enno Küker

MEAT WAVE
Delusion Moon

MEAT WAVE. Was für ein 
Scheißname. So, hät-
ten wir das geklärt, kom-
men wir zur eigentlichen 
Sache – die Band, und die 
Platte. Arbeitsbedingt voll-
geplant musste sich „Delu-

sion Moon“ mit denkbar schlechten Karten an dem 
Pokertisch der Aufmerksamkeit setzen, das Poker-
face einer gebrannten unbetitelten Promo-CD im 
weißen Umschlag konnte das Adrenalin auch nicht 
ankurbeln, erst recht nicht wenn dort ein Name 
steht der einem nicht mal die entferntesten Glöck-
chen klingeln lässt. Aber dann, kaum auf dem Rad 
zur Arbeit und die Kopfhörer auf, da kommt es 
plötzlich. Schockverliebt. Sofort. Direkt in den ers-

ten Song. Verdammt, wer fängt sein Album mit dem 
Titeltrack an? Es fängt an zu regnen, aber Kopf-
hörer und Abpsielgerät in Sicherheit zu bringen, 
steht mittlerweile außer Frage. I am hooked. „I was 
wrong“ mit seiner Ähnlichkeit zu AT THE DRIVE-
IN lässt mein Herz immer höher schlagen. Der 
Proberaumsound von „Sinkhole“ ist schraddelig, 
fett, unbalanciert – und das ist so was von char-
mant. Ein breites Lächeln im Gesicht. MEAT WAVE, 
du hast mich gewonnen. So muss ein erstes Date 
sein. Voller Imperfektionen, positiver Überraschun-
gen, Lächeln und Herzklopfen. Hoffen wir auf eine 
lange, erfüllte Liebe.
(SideOneDummy)
Svenja Klemp

MIDAS FALL
The Menagerie Inside

Im Gegensatz zu ihren 
Landsleuten MOGWAI sind 
die schottischen MIDAS 
FALL in der Post-Rock-
Szene ein nach wie vor gut 
gehütetes Geheimnis. Für ihr 
drittes Werk „The Menagerie 

Inside“ ging die Band um Frontfrau Elizabeth Hea-
ton nun neue Wege: Die Platte wurde komplett live 
eingespielt und präsentiert sich im Laufe der Drei-
viertelstunde ein wenig kompatibler als die Vor-
gänger. Bedeutet konkret: Songs wie der Opener 
„Push“ und das kompakte „Afterthought“ schie-
len hörbar in Richtung Alternative Rock, den für die 
Schotten bislang typischen, ausladenden Post-
Rock-Schwelgereien wird erst nach und nach mehr 
Platz eingeräumt („Circus performer“, „The mor-
ning asked and I said no“). Unbestrittener Höhe-
punkt der Platte ist das bereits auf der 2013er EP 
„Fluorescent Lights“ veröffentlichte „Low“, welches 
zwischen energischen Rock-Wogen und zerbrech-
licher Atmosphäre pendelt – insbesondere Fron-
terin Heaton agiert dabei wunderbar wehmütig 
und ergreifend. Kurz vor Schluss servieren MIDAS 
FALL dann mit „A song built from scraps of paper“ 
noch eine mitreißende Post-Rock-Hymne. Insge-
samt überzeugt „The Menagerie Inside“ mit dich-
ter Atmosphäre und einer über weite Strecken her-
ausragenden Gesangsleistung, allerdings lässt die 
Scheibe gelegentlich ein paar Ecken und Kanten 
vermissen. Dennoch sollten Post-Rock-Freunde 
dem Album eine Chance geben. (Monotreme)
Anton Kostudis

MINDPLAGUE
Abenddämmerung
Zum Geburtstag gibt’s Geschenke und warum 
soll man sich nicht auch mal selbst beschenken? 
Genau das haben MINDPLAGUE mit „Abenddäm-
merung“ gemacht. Passend zum fünften Bandjahr 
gibt es jetzt nach diversen EPs das erste Album. 
Um es sich auch ja nicht zu einfach zu machen, 
handelt „Abenddämmerung“ mal eben von dem 
Lebenskreislauf der Erde. Je zwei Songs behan-
deln ein Element. Ohne Kompromisse dreschen die 
Songs nach vorne, setzen sich nur selten zur Ruhe 
(„Litosphäre“). MINDPLAGUE finden ihren düs-
teren Weg und schaffen auf „Abenddämmerung“ 
eine gute Symbiose aus Death-Metal-Geballer 
und Hardcore/Punk-Attitüde. (MindPlague)
Pia Schwarzkopf

MODERN PAIN
Peace Delusions

Bands wie MODERN PAIN 
lassen die Herzfrequenz von 
Musikjournalisten bis „Eine 
Band existiert nur, wenn sie 
Vinyl herausbringt“-Hips-
ter schnell ins unermess-
liche steigen, noch lange 

vor dem ersten Hören. Da steht etwas vollkom-
men Neues, bisher nie Dagewesenes, hört man 
in der Blogospähre munkeln. Die Live-Shows 
sind von nie gesehener Energie und Leiden-
schaft. Dabei ist der Sound alles andere als neu. 
Anstatt einer Revolution, stellt er eher eine Anti-
these zur neueren Szene dar, die durch Rückwärts-
gewandtheit anstatt nach einem Nach-vorne-
Gehen besticht. Aggression aus der Neuzeit wird 
also mit beschissener Technik aus den Achtziger 
Jahren aufgenommen, fertig ist der neue Liebling 
der Musik-Connaisseure da draußen. Beschäf-
tigt man sich intensiver mit der Musik, kann man 

schönen Gesicht, andere 
atmen deine Luft weg. Aber 
hey, Blässe kann echt sexy 
sein und Luftholen wirst du 
noch oft genug im Leben. 
KEFKA PALAZZO sind sol-
che Sittenstrolche, die deine 

Lungen zu krüppeligen Rosinen zerquetschen. Du 
wirst keuchen vor Panik, wenn sich die Selbster-
kenntnis aus ihren Stücken in dein krankes Herz 
beißt. Wenn du wieder begreifst: Klar ist da mehr, 
krass. Frontschwein Fritzi lässt in seinen Texten Frei-
heit gegen Frust kämpfen und stellt die unendli-
che Frage nach dem Zeitfinden zwischen digita-
ler Beschleunigung und virtueller Vereinsamung. 
Was ist realer Raum, wo darf das Ich sein? Fragen, 
die KEFKA PALAZZO um den Verstand bringen. „Wer 
du bist ist nicht genug“, nennt sich ihre Entsagung. 
Und ihr Neuanfang. Die Debüt-EP der Münchener ist 
weniger Weltschmerz, eher aufgeblasene Aggres-
sion angestauter Angstzustände. Ein vertontes 
Psychogramm unserer geisterhaften Gegenwarts-
kultur, wo sich keiner um seinen Nachbarn schert. 
„An zu hohen Wänden den Halt verloren“, heißt es 
in „Havarieherz“. Und CALLEJON-BastiBasti gibt den 
Ton an, scheint es. Ein Muss für Fans der Asi-Aufmu-
cker ADAM ANGST, der Lebenskünstler KMPFSPRT 
und entfernt auch von FJØRT. (Midsummer)
Vincent Grundke 
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KNAPSACK
Silver Sweepstakes/Day Three Of 
My New Life/This Conversation Is 
Ending, Starting Right Now
Bereits zwanzig Jahre ist es her, da tra-
ten KNAPSACK aus Kalifornien mit ihrem 
Debütalbum „Silver Sweepstakes“ auf den 
Plan aller MINERAL- und JAWBREAKER-
liebenden Emopunk-Kids. Tatsächlich hat 
man damals auch völlig ungeniert „Emo“ 
zu dem gesagt, was Bands wie KNAPSACK 
spielten, denn Kajal-tragende Vogelnest-
frisuren mit runtergestimmten Breakdown-
Gitarren und Techno-Refrains sollte es die 
nächsten zehn Jahre noch nicht geben. 
Stattdessen bildeten Bands wie die GET UP 
KIDS oder AMERICAN FOOTBALL eine Brü-
cke zwischen den Genres Hardcore, Punk 
und Indie, und wurden dafür von der Szene 
mit offenen Armen empfangen. Nach-
dem der Hardcore-Sound der Mittneunzi-
ger immer härter und metallischer zu wer-
den schien, war die Zeit für eine poppige 
Revolution einfach gekommen. Und auch 
wenn KNAPSACK nie an der Spitze die-
ser neuen Bewegung standen, so waren sie 
doch eine der nachhaltigsten Bands, deren 
Songs man sich auch zwanzig Jahre später 
genauso gut anhören kann wie damals. Vor 
allem „Day Three Of My New Life“ strotzt nur 
so von Hits, Hits, Hits, die selbst die gro-
ßen SAMIAM nicht besser hätten schreiben 
können. Aber auch das etwas melancholi-
schere Album „This Conversation ...“ klingt 
auch 2015 noch unglaublich stark und ein-
dringlich. Jede Generation hat ihre eigenen 
Lieblingsbands, schon klar. Aber KNAPSACK 
können und werden auch heute noch fri-
sche Herzen und Ohren erobern, da bin ich 
mir sicher. (Arctic Rodeo)
David Schumann

REISSUE REVIEW

LASTING TRACES
You + Me

Es gibt Bands, die immer 
unter dem Radar durch-
fliegen. LASTING TRACES 
aus Mainz waren bislang so 
eine Band bei mir. Irgend-
wie wahrgenommen, aber 
nie so wirklich auf de Schirm 

gehabt. Mit „You + Me“ ändert sich das jetzt, denn 
die Band hat hier durchaus ein zweites Werk mit 
Potenzial rausgehauen. Irgendwo zwischen den 
Emo Bands der 2000er wie A STATIC LULLABY, aber 
auch mit modernen Einflüssen wie DEFEATER lässt 
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nungsbögen nachvollziehen und die Vocals klingen 
nicht, als wären sie einen Wald weiter aufgenom-
men worden. Klasse Album und eine Empfehlung 
für Fans des Genres. (Dark Essence)
Martin Schmidt

OBSEQUIAE
Aria Of Vernal Tombs

Holla, ein Metal-Trio mit 
Harfe, was da wohl geht? In 
erster Linie zum Glück kein 
Medieval-Gezupfe allein, 
sondern melodischer Ambi-
ent Dark Metal, der einen 
träumerisch in längst ver-

gessene Zeiten mitreißt und die tollen Harfen-Ins-
trumentals nur als Zwischenstücke nutzt. Mittel-
alterlicher Dunkel-Spirit ausgerechnet von einer 
Band aus Minnesota, das funktioniert deshalb so 
gut, weil Songwriter und klagender Sänger Tanner 
Anderson mal altertümliche Musikkomposition für 
Harfe (oder so) studiert hat. Neben authentischer 
Atmosphäre hat das Ganze sogar richtig posi-
tive Kraft. wie etwa in „Orphic rites of the mystic“ 
mit unwiderstehlich coolem Groove und genialen 
Bassläufen. Und bei den ruhigeren Momenten rap-
pelt es endlich im Karton: die harmlose, dahinglei-
tende Ambient-Variante von BLUT AUS NORD mit 
dünnster E-Drum, aber mächtig Feeling. Gepaart 
mit der ehrfürchtigen Verbeugung vor der Natur-
magie, wie es SUMMONING ausdrückten. Ein-
sam, aber nicht verloren, sehnsüchtig und kraft-
voll, dabei spielerisch zudem richtig fordernd. Ein 
Herbstfavorit! (20 Buck Spin)
Andrash Kais

PLACENTA
XV Greatest Hits

Underground ist keine 
Tugend, sondern manch-
mal Schicksal. In 15 Jah-
ren haben PLACENTA lei-
der nie den güldenen Thron 
erreicht, der für sie im Prin-
zip vorgesehen war. Mit „XV 

Greatest Hits“ beweisen die charmanten Berliner 
aber einmal mehr, wie haarscharf sie daran vor-
beigeschrammt sind. Schön dabei: Ihr Best-Of 
ist chronologisch geordnet. Im klaren Zeitstrang 
wird klar: Die Jungs haben über die Jahre mäch-
tig was aus sich rausgeholt. „Human Abyss“ ver-
sackte noch in urgewaltigen Experimenten, was 
zwar technisch allererste Sahne war. Ihr unfassbar 
großes Grundverständnis für Groove und Gefühl 
haben PLACENTA aber erst mit ihrer eigentlich 
als Satire gemeinten Brutal-Deathcore-EP „Bru-
talis“ erlangt. Mit den Schmuckstücken „Trend-
cutter“ und „Brute Willis“ hätten die Hauptstäd-
ter 2010 locker mit Szenesymbolen wie ALL SHALL 
PERISH aufschließen können. Ab dann fuchsten 
sich schwere Stoner-Rock-Riffs und sehr eigen-
willige, doch gleichsam bezaubernde Refrains ins 
Klanggetümmel. Ihr Hit „I ain’t no horse“ vom zwei-
ten Album „Replace Your Face“ gab diese direkte 
Marschrichtung nicht mehr ganz so vertrackt 
hackender Tracks vor. Der Weg war frei für die 
Quintessenz ihres Seins, ihr schlicht überragendes 
Gesamtwerk „Missgunst & Neid“, von dem noch 
drei edle Stücke auf dem Best-Of zu finden sind. 

im Kern durchaus so etwas wie Songs entdecken. 
Oder sich von einer Wand voller Lärm überfahren 
lassen, so als würde man seine liebste Crust-Band 
durch ein Schnurtelefon mitten auf einer Baustelle 
hören. Manche bekommen da vielleicht nostalgi-
sche Gefühle, aber der technische Fortschritt sollte 
unseren Ohren das Leben leichter machen. Warum 
man diesem zeitreisenden Rohling aus einer Zeit 
ohne Produktion und Mixing so viel Beachtung 
schenkt? Gerade wegen der wirklich zahlreichen 
Kritikpunkte, muss man dieses Album hervorhe-
ben, eben weil es ein einziger großer Mittelfinger 
an alles und jeden ist. MODERN PAIN scheißen auf 
deine HiFi-Anlage, deine Ohren und deine Lieb-
lingsbands. Sie machen das, was sie wollen, näm-
lich ein Ventil für aufgestaute Emotionen sein, in 
erster Linie für sie ganz allein. Das ist Hardcore. 
Darum bringt diese Band bald alle affinen Medien 
um den Verstand. Tief im Herzen sind wir doch alle 
ein bisschen Hipster. (Bridge 9)
Frank Engelhardt

ROB MOIR
Adventure Handbook

Schlimm gemobbt wird man 
bestimmt in Zirkeln emoti-
onaler Gitarrendudes, wenn 
man seine wilden Jahre nicht 
in einer Punkband abriss. Da 
kann man sich auch hinstel-
len und verkünden, Springs-

teens „Nebraska“ interessiere einen nicht die 
Bohne! Wirft die Google-Bildsuche als Top-Ergeb-
nis Vollbart und Karohemd aus, muss man mit lei-
sem Spott umgehen können. Rob Moirs Punk-
band jedenfalls hieß DEAD LETTER DEPT. Genug 
der Klischees! „Adventure Handbook“ entstand 
nun (meine Güte!) auf ausgedehnten Reisen durch 
Europa, Australien und seine kanadische Hei-
mat, wo Moir oft intime Wohnzimmerkonzerte (!) 
gab. Die Niederlande bereiste er per Rad, eine sei-
ner Leidenschaften (auch das noch!). Das muss 
ihn dahin führen, wo auch die Kollegen ankamen: 
unterwegs haben ihm anscheinend Frank Turner 
und Dave Hause was ins Handbook notiert, PIE-
BALD und WEAKERTHANS kamen beim Biken aus 
den Headphones. Aber Moir hat die Stimme dafür, 
eine von denen, die auch in Uptempo-Songs über 
neue Anfänge abgeklärt traurig wirkt, und im übri-
gen Ähnlichkeit mit der von Elliott Smith aufweist. 
An den erinnern auch die poppige Produktion und 
die variable Instrumentierung. Dazu ein bisschen 
Britpop-Einfluss, fertig ist ein kaum abenteuer-
liches, aber (jetzt mal ganz im Ernst!) fabelhaftes 
Album. (Make My Day)
Ingo Rieser

MOTION CITY SOUNDTRACK
Panic Stations

MOTION CITY SOUNDTRACK 
haben nie so ganz den Erfolg 
gehabt, den sie verdient 
haben. Denn wenn man mal 
betrachtet, wie fit die Musi-
ker an ihren Instrumenten 
sind, welche Hitdichte jedes 

einzelne Album hat und mit welchem Elan man hier 
zur Sache geht, dann ist es schon erstaunlich, dass 
die Band aus Minneapolis immer noch bei vielen 

unter dem Radar fliegt. Klar, das ist alles schon sehr 
nah am Pop, aber wer in seinem Herzen Platz für 
WEEZER und Co. hat, der sollte eigentlich auch ein 
Plätzchen für MOTION CITY SOUNDTRACK freima-
chen. „Panic Stations“ ist bereits das zweite Album 
der Band nach ihrem kurzen Majorlabel-Ausflug, 
von dem sie wieder relativ zügig zurück zu Epi-
taph kamen. Ihrem musikalischen Schaffen tut dies 
allerdings keinen Abbruch. Zuckersüße Melodien, 
cheesy Keyboards und eine engelsgleiche Stimme. 
Das mag bei manchen Zahnschmerzen verursa-
chen, aber es besteht immer noch ein Unterschied 
zwischen all diesen nichtssagenden Indiepop-
Bands und MOTION CITY SOUNDTRACK. Das Quin-
tett versteht sein Handwerk, und gräbt sich „Panic 
Stations“ tief in den Gehörgang und wird da auch 
länger bleiben. (Epitaph)
Dennis Müller

NIGHTFELL
Darkness Evermore
Das NIGHTFELL-Debüt „The Living Ever Mourn“ 
hatte kaum Zeit, seine Langzeitwirkung richtig zu 
entfalten, da legen Todd Burdette (HIS HERO IS 
GONE, TRAGEDY) und Tim Call (ALDEBARAN, SHA-
DOW OF THE TORTURER) schon den Nachfolger 
vor. Bei „Darkness Evermore“ ist der Name Pro-
gramm. Im Vergleich zum ersten Album klingen 
NIGHTFELL schleppender, dunkler und abgründiger. 
Auch das Tempo wird nur noch gelegentlich etwas 
angezogen und bis auf zwei instrumentale Interlu-
des liegen alle Songs zwischen acht und zehn Minu-
ten. Wer sich also mit einer der negativsten Doom-
Crust-Platten dieser Saison den Herbst verschö-
nern will, ist hier genau richtig. (20 Buck Spin)
Martin Schmidt

NO DEVOTION
Permanence

Hört man sich das Debüt-
albums der Formation NO 
DEVOTION an, kann man 
kaum glauben, dass alle Mit-
glieder vorher in bekannten 
Rock- und Post-Hardcore-
Truppen gespielt haben. 

Nämlich bei LOSTPROPHETS und THURSDAY. Die 
erste Minute des Eröffnungssongs „Break“ erin-
nert an den Coca-Cola-Weihnachtstruck-Song 
von Melanie Thornton. Zum Glück verschwindet 
diese Assoziation schnell wieder, als der Sound in 
modernere Synthie-Indie-Klänge übergeht, die 
nur noch ein wenig an die Achtziger erinnern. Der 
Song „Stay“ war die erste Auskopplung aus „Per-
manence“, ein poppiger Song voller Sehnsucht 
und mit einem herzzerreißenden Video. „Perma-
nent sunlight“, „Additions“ und „Eyeshadow“ über-
zeugen durch einen rockigeren Sound mit eingän-
gigen Gitarren. „Death rattle“ steigt mit einem mit-
reißen Elektropart ein und geht dann als packen-
der Instrumental-Song zu Ende. Beendet wird 
„Permanence“ mit „Grand central“, einem dunklen, 
mystischen Pop-Track.NO DEVOTION vermischen 
auf ihrem Debüt sphärischen Elektro-Sound mit 
Indierock-Gitarren und der leicht bis stark verzerr-
ten Stimme von Sänger Geoff Rickly. Dadurch ist 
„Permanence“ ein abwechslungsreiches und span-
nendes Album. (Collect)
Britt Meißner

NO FUN
How I Spent My Bummer Vacation

Einen Punkt gibt es schon 
mal für die BOUNCING 
SOULS-Anspielung im 
Albumtitel. Wollte man den 
gar nicht so abwegigen Ver-
gleich zu den Pop-Punkern 
aus New Jersey weiter aus-

reizen, müsste man wohl am ehesten auf deren 
ungestüm-geniales Frühwerk verweisen. Aber was 
NO FUN aus Nürnberg und Berlin hier mit ihrem 
ersten Album vorlegen, muss sich in Sachen Ener-
gie und Abwechslungsreichtum nicht hinter großen 
Namen verstecken. Die Platte ist ein wilder Mix aus 
Punk und Garage, aus Midtempo-Melodien und 
ultraschnellen Riffs. Im Mittelpunkt steht Sänge-
rin Andreas charakteristischer und durchweg toller 
Gesang, die alle Genres mühelos zu beherrschen 
scheint. Musikalisch erinnert das manchmal an das 
Riff-Dauerfeuer von DEAN DIRG oder NEW BOMB 
TURKS (kennt die noch jemand?), streckenweise 
erkennt man auch Riot-Grrrl-Einflüsse oder sogar 
kurze bluesige Momente. Auch die Tatsache, dass 
sie bereits Vorband für PERFECT PUSSY waren, 
macht Sinn. Dazu kommen Texte, die einen im bes-
ten Sinne dazu animieren, öfter mal wieder im ört-
lichen Siffkeller ein Bier zuviel zu trinken, Spießer 
anzupöbeln und im Hellen nach Hause zu gehen 
(„Until my heart explodes), um sich am nächsten 
Tag mit Junkfood zu belohnen („Pizza song“). Für 
mich sind NO FUN eine der besten musikalischen 
Überraschungen aus Deutschland seit längerer 
Zeit. (Asset Discos/Concrete Jungle)
Björn Schmidt

OFF THE HOOK
The Mess Inside 
OFF THE HOOK melden sich mit einer neuen EP 
zurück und scheinen die Schrumpfung von fünf 
auf vier Mitglieder gut verkraftet zu haben. Jeden-
falls legen die trinkfreudigen Berliner mit der Platte 
ihren bislang besten Release vor. Man weiß natür-
lich, was man bekommt. Dafür hat sich die Band 
schließlich in den letzten Jahren durch extensi-
ves Touren über Deutschland hinaus einen Namen 
gemacht. Das Sympathische an OFF THE HOOK ist 
ja, dass sie sich selber und das Hardcore-Genre 
nicht ernster nehmen als nötig und dabei locker 
Platten aufnehmen, von denen viele stumpfe 
Mosh-Bands nur träumen können. Hier wird das 
Rad nicht neu erfunden, denn manchmal reicht es 
auch, es einfach weiterzudrehen. Aber das wissen 
OFF THE HOOK sicherlich am besten. (Anchored)
Björn Schmidt

ORKAN
Livlaus
Hinter ORKAN stehen Musiker, die auch schon bei 
TAAKE und BYFROST aktiv waren. Dass die Band 
keinen Goregrind macht, sollte also klar sein. 
ORKAN leben Black Metal. Und zwar den der alten 
norwegischen Schule. Das heißt auf „Livlaus“: 
lange Songs mit Dauer-Blast, minimalistischen 
Riffs und entrückten Vocals. Ein wenig wie die indi-
rektere Version von IMMORTAL, etwa zu Zeiten von 
„At The Heart Of Winter“. Zum Glück entschei-
den sich ORKAN auch für eine ähnliche Produk-
tion. Man kann Instrumente unterscheiden, Span-
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Umrahmt wird das Ganze von den zwei neuen, wie-
der heftigeren Stücken „Evolution“ und „#Schön“. 
Nur zwei weitere Beweise für die Erkenntnis: PLA-
CENTA sind und bleiben eine der unterbewertets-
ten Bands des Genres. Liebe. (Noizgate)
Vincent Grundke

PUBLICIST UK
Forgive Yourself

Der Herbst beginnt, aber 
das schönste Licht und der 
beruhigendste, leichte Wind 
umweht dich erst jetzt. Mit-
samt den emotionalen Erin-
nerungen aus den letzten 
Monaten. Eine Mischung 

aus Nachwehen, Freude auf den nächsten Sommer 
und kurzem Wiederaufflammen der geilsten zeit-
losen Stunden. Freiheit, Weite, Grenzenlosigkeit, 
Loslassen und sonst: Fuck you! Das vereinnah-
mende Alternative-Post-Punk-Juwel dieses Jahres 
kommt von PUBLICIST UK, die mit ihrem erstaunli-
chen Debüt wirklich alles vergeben lassen. Freche, 
überlegene Iggy Pop-Kritik (In „Levitate the Pen-
tagon“: „We got coke, but no keys, no car ...“) ist 
eingebunden in melancholische, endlos weite THE 
CURE-Wave-Melodien oder abgespacetes Indie-
Riffing, aber die beruhigende, oft tiefe JOY DIVI-
SION-Godfatherstimme von Zachary Lipez ver-
arztet dich an Ort und Stelle mit großen Refrains, 
noch größerem Hall und unscheinbarer Kraft: „Tell 
yourself that you’re good“ ... Okay, geht echt bes-
ser. Bei „Slow dancing to this bitter earth“ zieh ich 
mein Girl an mich ran und vor dem letzten Sonnen-
untergang in Shorts summen wir mit ihm: „In you, 
I met my match“ und danach „You are the stars“. 
Ekelhaft? Fuck you again! und „Forgive Yourself“! 
(Relapse)
Andrash Kais

PETE AT THE STARCLUB
Error
Pete Best ist nicht nur eine der tragischsten Figu-
ren der Pop-Geschichte, wurde er doch kurz vor 

dem Durchbruch der BEATLES durch Ringo Starr 
ersetzt, sondern auch Namensgeber der Post-
Rock-Formation PETE AT THE STARCLUB. Den 
Fünfer aus Hamburg gibt es inzwischen seit knapp 
14 Jahren. Und das mit äußerst durchwachse-
ner Präsenz. Nach diversen selbstveröffentlich-
ten EPs und einigen Besetzungswechseln inner-
halb der Band erscheint nun das langersehnte 
und ebenso charmante Debüt „Error“. Der geradli-
nige Gesang strotzt vor Melancholie à la THE CURE 
und THE SMITHS, während die kratzig-melodi-
schen Schrammelgitarren und die solide treiben-
den Rhythmen ebenso gut einer frühen LIBERTI-
NES-Aufnahme entstammen könnten. Die ersten 
beiden Songs „A.C.A.B.“ und „Lights“ stürmen los, 
als hätten sie jahrelang auf diesen Moment gewar-
tet. Leider halten die übrigen Tracks nicht das 
Niveau, das der überaus starke Einstieg verspricht. 
Ihrem Bandnamen machen die Hamburger den-
noch alle Ehre. Denn „Error“ klingt nach Nostalgie, 
wie ein überraschend harmonisches Familientref-
fen der bedächtigen britischen Indierock-Ära und 
der lauthals schreienden Hamburger Noise-Rock-
Szene. Auch wenn der Albumtitel anderes sugge-
riert, haben sich PETE AT THE STARCLUB mit „Error“ 
sicherlich keinen Fehler erlaubt. (DIY)
Julian Lorson

PLANKS
Perished Bodies

Ein allerletztes Lebenszei-
chen. Die Trilogie, beste-
hend aus „The Darkest Of 
Grays“ und „Funeral Mouth“ 
Teil 1 und 2 findet nun in 
„Perished Bodies“ ihren 
Abschluss. Am Ende dieser 

Reise durch das emotionale Exil des Protagonis-
ten gibt es kein Aufatmen. Kein Happy Ending. Das 
letzte gesprochene Wort: „You don’t want me, but 
I need you“. Natürlich bleiben PLANKS auch auf 
ihrem vierten und letzten Album gewohnt düster 
und eingängig. Die Aufnahmen begannen bereits 
Mitte 2014, also bevor die Band beschloss, sich 

Ende 2014 aufzulösen. Das Album wurde trotz-
dem fertiggestellt und erscheint jetzt posthum. 
Nach acht gemeinsamen Bandjahren und vier 
Alben liefert „Perished Bodies“ nicht nur den per-
fekten Abschluss der Trilogie, sondern schafft es 
zugleich das Schaffen von PLANKS konzentriert 
widerzuspiegeln. Hier kommt alles zusammen, was 
PLANKS für mich ausmacht(e): brachiale, doomige 
Parts, die sich binnen eines Augenblicks in melan-
cholische, fast schon fluffige Post-Rock-Gitarren 
verwandeln, nur um dir im nächsten Augenblick 
dann doch wieder einen Kinnhaken zu verpassen. 
Geradezu hypnotisch wird man in diese Sound-
landschaft eingebettet und muss doch immerzu 
fürchten, dass die große Doomwalze einen über-
rascht. Unbedingter Anspieltipp ist das Duett „She 
is alone“ mit Leonie M. Löllman von SVFFER. (Gol-
den Antenna)
Pia Schwarzkopf

POLARIZED
Western Hypnosis

Das debütierende Quartett 
hat sich voll und ganz dem 
Thrash Metal verschrieben. 
Daran besteht zu keiner 
Zeit auch nur der geringste 
Zweifel. Frühere oder aktive 
Mitglieder von NODE, CAR-

NAL FORGE, SOULBREACH und MERKEL MAR-
KET haben mit POLARZIED eine neue Gruppe 
gestartet, in deren Kontext sie straff durchzie-
hen, aber auch die Eingängigkeit des Materi-
als nicht zu kurz kommen lassen. In allen Belan-
gen steht „Western Hypnosis“ für den ausbalan-
cierten Vollzeiteinstand einer versiert und zielori-
entiert agierenden Gemeinschaft Gleichgesinnter. 
Die Abstimmung zwischen vertrackter und einfa-
cher Song-Entwicklung ist schlüssig gelöst. Für die 
Variation des Tempos gilt dasselbe. Der melodi-
sche Anstrich, der Nachvollziehbarkeit garantiert, 
kommt ebenfalls nicht zu kurz. Individuell können 
sich die Musiker im handwerklichen Bereich aus-
toben, ohne dass man POLARIZED als übertrie-

ben technisch wahrnehmen würde. Das klassische 
Band- und Thrash-Konzept, dem sich das Quar-
tett verschrieben zeigt, ist pointiert und mit Zug 
umgesetzt. Woran es dem Debüt der internati-
onal besetzten Gruppe allenfalls mangelt, sind 
benennbare Alleinstellungsmerkmale sowie Refe-
renznummern, die über den Moment des Hörens 
hinaus mit „Western Hypnosis“ zu verbinden 
wären. Gemessen am Wettbewerbsumfeld liefern 
POLARIZED dennoch eine hörenswerte Thrash-
Platte ab. (Mighty)
Arne Kupetz

PROMETHEE
Unrest

Die Kombination von Pro-
gressive, Metal und Hard-
core kann in vielfältigsten 
Nuancen ausfallen. PRO-
METHEE aus der Schweiz 
interpretieren diesen Stil-
mix äußerst gekonnt und 

ohne nennenswert kritisierbare Kanten. Ihr zwei-
tes Album ist in sich stimmig, überzeugt durch das 
feine Gespür für Riffs, die gleichermaßen vertrackt 
wie geradlinig wirken, und einer Stimme, die eben-
falls perfekt auf dem schmalen Grat zwischen ver-
zerrtem Geschrei und heiserem Shouten einen 
Mittelweg einschlägt, der die Band sowohl für den 
klassischen Metalhörer, als auch für den Freund 
von Prog-Sounds reizvoll macht. Teilweise erinnert 
das an die lauteren Stücke von THE OCEAN oder 
das „In Shoals“-Album von WAR FROM A HARLOTS 
MOUTH. „Unrest“ ist anspruchsvoll und abwechs-
lungsreich, muss aber gleichzeitig nicht durch 
irgendwelche unerwartete Effekthascherei zusätz-
lich auf sich aufmerksam machen. Unter diesen 
Gesichtspunkten sind PROMETHEE eine echte 
Entdeckung, die selbst bei Nichtgefallen mindes-
tens Respekt und Anerkennung für das Songwri-
ting erwarten dürfen. Viel wahrscheinlicher ist es 
jedoch, hier einen echten Nerv getroffen zu haben. 
(Lifeforce)
Florian Auer
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QUIET COMPANY
Transgressor

Aus ihrer musikalischen 
Zurückhaltung machen 
QUIET COMPANY nach 
knapp vierjähriger Album-
pause kein Geheimnis. 
Sondern viel mehr eine 
Tugend, inklusive Obstkorb 

und Freundschaftsangebot für die ganze Familie. 
Der Bandname lässt es bereits erahnen: Verstär-
ker sind hier nur bedingt erwünscht und Headban-
gen sollen andere. Mit „Transgressor“ erscheint das 
vierte Album der Band aus Austin, Texas und damit 
zugleich das erste in unseren Längengraden. Front-
mann Taylor Muse, Gitarrist Tommy Blank und Bas-
sist Matt Parmenter spielen aktivierend-flockigen 
Indierock, irgendwo zwischen der kunstvollen Detail-
verliebtheit von DEATH CAB FOR CUTIE, dem kanti-
gen Songwriting von BIFFY CLYRO, der Soziopathie 
von BRAND NEW und der gelassenen Heimeligkeit 
von WEEZER. Und das funktioniert. Sowohl auf gro-
ßen Festivalbühnen als auch auf klebrigen Club-
Böden. Denn gerade in Momenten, in denen einen 
die Schnelllebigkeit und die Unsicherheit der heu-
tigen Zeit zu überwältigen droht, kommt ein Album 
wie „Transgressor“ gerade recht. Wer also abge-
klärte, unaufgeregte Gitarrenmusik mag, kann zu 
„Transgressor“ wunderbar das Kissen auf das Fens-
tersims legen, um den Kleinen auf der Straße beim 
Spielen zuzuschauen. (Grand Hotel van Cleef)
Julian Lorson

ROBOTNIK
Ein Feind
Sich nach einem weltweit bekannten Videospiel 
Charakter zu benennen, ist zwar ziemlich cool, aber 
nicht immer die beste Idee, schon gar nicht, wenn 
man bei der Google-Suche nicht immer auf Seite 
10 landen möchte. Bei ROBOTNIK handelt es sich 
allerdings nicht um den Hauptantagonisten des 
blauen Sega-Maskottchens Sonic the Hedgehog, 
sondern um ein gleichnamiges Hardcore/Punk-
Trio aus Darmstadt, das uns sechs Jahre nach dem 
letzten Album, mit „Ein Feind“ ein gewaltiges neues, 
elf Song starkes Werk präsentiert, das sowohl mit 
fetten BARONESS-esquen Metalriffs, als auch mit 
rauen Hardcore/Punk und manchmal Schrammel-
Emo-Noise-Rock daherkommt und sich genau wie 
REFUSED oder THE BLOOD BROTHERS nicht so 
recht für eine Richtung entscheiden mag. Es wird 
viel experimentiert und ordentlich Krach gemacht, 
mit ehrlichen und direkten Texten, die einem so 
richtig schön ins Gesicht gerotzt werden. Die Jungs 
sind reichlich angepisst und lassen dich das auch 
mit jedem Song spüren. (Millionaires Club)
Kevin Schulz 

RYKER’S
Never Meant To Last

Gerade einmal ein Jahr 
nach ihrem Comeback mit 
dem nicht gerade über-
wältigenden „Hard To 
The Core“, bringen Kas-
sels Finest schon wieder ein 
neues Album raus. „Never 

Meant To Last“ ist das erste mit dem neuen Sänger 
Dennis-BRIGHTSIDE und zeigt die Band mit einer 

Kraft und Spielfreude, die man ihr in dem Ausmaß 
gar nicht mehr zugetraut hätte. Der Old-School-
Uptempo-Stampfer „My demons“ stellt in neun-
zig Sekunden klar, dass die Band es noch einmal 
wissen will. Auf den folgenden 13 Stücken feuert 
sie denn auch aus allen Rohren und lässt sich im 
besten Sinne komplett gehen. Von NYHC-Vernei-
gungen („Fair play overrated“) über lupenreinen 
Thrash („The downfall“), VENOM versus MOTÖR-
HEAD-Bastarden („We ain’t going away“) bis hin 
zur Americana-Ballade („Cowboy song“) wird alles 
durch die RYKER’S-Mangel gedreht, was Spaß 
macht – und alles funktioniert perfekt. Die Band 
wirkt in jeder Sekunde wie revitalisiert und hat mit 
Dennis den optimalen neuen Sänger gefunden, 
der mit seiner Performance irgendwo zwischen Lou 
Koller (SOIA) und Roger Miret (AGNOSTIC FRONT) 
perfekt zu den neuen Songs passt. (BDHW)
Martin Schmidt

SLAYER
Repentless

SLAYER sind ein Phänomen. 
Im Thrash Metal sind sie 
Teil der Big 4, im Hardcore 
haben sie ganze Subgenres 
zu verantworten. Dennoch 
klingt niemand wie sie, nicht 
mal sie selbst, für einige 

Jahre. Nach einem Run von fünf Klassikern wollte 
man lieber „Reign In Blood“ hören, als an den Zeit-
geist angelehnte Modernisierung. Drummer Dave 
Lombardo wurde durch Paul Bostaph hochkarätig 
vertreten, neue Alben respektvoll abgenickt. 2006 
die Rückbesinnung: Lombardo zurück, Artwork wie-
der von Larry Carroll, alte Schule SLAYER-Thrash. 
„Christ Illusion“ wirkte noch überhastet, mit „World 
Painted Blood“ waren sie in der Gegenwart ange-
kommen, in Sichtweite alter Höhepunkte. Dieser 
langen Vorrede folgt trotz des umstrittenen Lom-
bardo-Abgangs (anhören: PHILM), und nachdem 
Jeff Hanneman seiner Krankheit erlag, die Sensa-
tion: „Repentless“ ist alles, was SLAYER zu Legen-
den machte, in Reinform, von der ersten Sekunde 
des Intros an. Kerry King und Gary Holt (vormals 
EXODUS) arbeiten perfekt zusammen, Tom Araya 
ignoriert sein Alter, wenn er in Raptempo durch 
den Titeltrack jagt. Vor allem im mittleren Tempo-
bereich aber schreiben die Veteranen Hits für die 
Jahresbestenliste. Als wollten sie was beweisen. 
Eine Lehrstunde in Charakter und Attitüde, an der 
sich der Nachwuchs gerne abarbeiten darf. (Nuc-
lear Blast)
Ingo Rieser

STATE CHAMPS
Around The World And Back

Gäbe es MTV noch und 
„American Pie“ wäre der 
neueste Shit bei den Kids, 
hätten STATE CHAMPS viel-
leicht noch eine Chance, 
ein bisschen auf der Welle 
mitschwimmen zu kön-

nen. Aber 15 Jahre nach der großen Explosion im 
College-Fun-Punk schreibt eine neue Genera-
tion den Pop-Punk jetzt anders. Von früher sind 
nur sehr wenige Vertreter in Würde gealtert und 
nur noch die größten Hits im Gedächtnis geblie-

ben. All diese Bands haben ja aber auch mal ganze 
Alben mit massig anderen Songs neben den Ever-
greens geschrieben. STATE CHAMPS klingen wie 
diese ganzen Songs. Ihre hauch-harten Riffs und 
gezuckerten Melodien spielen sie versiert aus 
dem Pop-Punk-Katalog nach, ohne irgendwelche 
anderen spannenden Einflüsse erkennen zu las-
sen. Das klingt alles ein bisschen wie FALL OUT BOY 
ohne das Talent, ein wenig wie SUM 41 ohne den 
Metal-Einfluss, hier und da wie ZEBRAHEAD ohne 
die Rap-Parts (die bei ZEBRAHEAD wahrscheinlich 
auch kaum jemand vermissen würde). Die Stimme 
klingt nach NEW FOUND GLORY, die elf Songs sind 
genauso überproduziert wie bei ALL TIME LOW 
und simpel gestrickt wie bei SIMPLE PLAN. Stän-
dig meint man, diesen oder jenen Song irgendwann 
vor langer Zeit schon mal gehört zu haben, aber 
es ist alles so lange her. Ständig meint man, diese 
oder jene Zeile schon zu kennen, aber weiß nicht 
ganz woher. Dass man dabei meistens an andere 
Bands als STATE CHAMPS denkt, spricht natür-
lich nur bedingt für „Around The World And Back“. 
(Pure Noise)
Enno Küker

STEAKKNIFE
One Eyed Bomb
Mehr als acht Jahre haben STEAKKNIFE gebraucht, 
um ein neues Album zu machen. Bei 16 Songs 
kommen wir also auf zwei Songs pro Jahr und 
einer Spielzeit von knapp 36 Minuten. Quanti-
tät ist also nicht die Stärke der Saarländer, Qua-
lität schon eher. Denn „One Eyed Bomb“ ist ein 
Album einer Band, die niemanden mehr was bewei-
sen muss, allein schon wegen des ewigen Stempels 
„ex-SPERMBIRDS“ bei Sänger Lee Hollins. Das ist 
Punkrock der alten Schule, in die auch die DEAD 
KENNEDYS gegangen sind. Ist das heute zeitge-
mäß? Wahrscheinlich nicht. Das ist Punkrock von 
alten Männern für alte Männer. Und das ist nicht 
negativ gemeint, sondern trifft den Nagel auf den 
Kopf: Hier weiß man, wo man herkommt, und hat 
auch nicht vor, irgendwo anders hinzugehen. Da 
kann sich so manche neue Band eine Scheibe 
abschneiden. (Rookie)
Dennis Müller

SVALBARD
One Day All This Will End

SVALBARD selbst bezeich-
nen ihre Musik als Mischung 
aus Post-Hardcore, Crust, 
Post-Rock und Black Metal. 
Gewagte Mischung, die auf 
den ersten Blick einfach 
nicht zusammenpassen will. 

Hört man sich dann allerdings das Debüt „One Day 
All This Will End“ der Briten an, kommen tatsäch-
lich Elemente aus allen Richtungen vor. Der erste 
Song „Perspective“ verbindet schnelle Blastbeats 
mit Hardcore-Shouts à la CONVERGE. Auf den 
gelungenen Einstieg folgen sieben weitere Tracks, 
die nicht unterschiedlicher und abwechslungs-
reicher sein könnten: mal melodischer Hardcore, 
dann wieder reines Geknüppel. Der Gesang variiert 
je nach Song zwischen rotzigen, bellenden Shouts 
und leisem, sanften Cleangesang. Auf der Liste der 
Genres fehlt nach sieben Songs nur noch der Post-
Rock. Und den hauen SVALBARD im letzten Track 

„Lily“ raus: instrumental, entspannt, schön. SVAL-
BARD scheren sich offensichtlich kein bisschen um 
Genreschubladen, sondern mixen sich aus allen 
Richtungen ihren ganz eigenen Stil zusammen. 
Herausgekommen ist mit „One Day All This Will 
End“ ein gelungenes Debütalbum, das Bock auf 
mehr macht. (Holy Roar)
Britt Meißner

TANGLED THOUGHT 
OF LEAVING
Yield To Despair

Mit „Yield To Despair“ ver-
öffentlichen TANGLED 
THOUGHT OF LEAVING ein 
phänomenales Post-Rock 
Album, das kein Post-Rock 
Album sein will, denn die 
fünf Songs auf ihrem neu-

esten Werk schreien förmlich nach mehr als nur 
„simplen“ Post-Rock. Die Australier schicken uns 
auf eine siebzigminütige instrumentale Reise und 
präsentieren uns von sentimentalen Pianostü-
cken, bis hin zu krachigem Black-Metal-Gewitter 
einfach alles, was der Emotionen-Baukasten so 
hergibt. Das Album lebt von dem Spiel mit Dyna-
mik: herrscht gerade noch eine finstere Weltunter-
gangsstimmung, mit kratzigen Bässen und verzerr-
ten Gitarren, folgt bereits in der nächsten Sekunde 
ein entspanntes Klavierspiel, begleitet von Jazz-
angehauchten Dream-Beats, bis sich urplötz-
lich wieder alles aufbläst und die brachialen Gitar-
ren losschreien. Auch ganz ohne Gesang erzählen 
TANGLED THOUGHT OF LEAVING Geschichten, die 
sie durch verschiedene Emotionen und Stimmun-
gen ausdrücken. Ihre Songs sind noch hoffnungs-
loser und düsterer als auf ihren vorherigen Werken 
und laden dazu ein, sich zurückzulehnen, die Augen 
zu schließen und sich in die Welt von „Yield To Des-
pair“ entführen zu lassen. (Pelagic)
Kevin Schulz

TEENAGE TIME KILLERS
Greatest Hits Vol. 1

Was hat die Welt gebraucht? 
Richtig: Schnörkel-
losen Punk-Rotz von 
Szene-Symbolfiguren. Die 
TEENAGE TIME KILLERS sind 
ein Starauflauf der guten 
Laune. Initiiert von MY 

RUIN-Gitarrist Mick Murphy und CORROSION OF 
CONFORMITY-Drummer Reed Mullin liefern insge-
samt 32 Musiker klassisch unkompliziert Bosheiten 
zum Mitgrölen. In den Medien bekommen beson-
ders FOO FIGHTERS-Dave Grohl Anerkennung, der 
auf fast jedem Track Bass spielt, LAMB OF GOD-
Randy Blythe, den man in „Hung out to dry“ häss-
lich gurgeln hört, sowie SLIPKNOT-Corey Tay-
lor, der sich in „Egobomb“ als James Hetfield-Ver-
schnitt versucht. Aber von den populären Schrei-
hälsen mal abgesehen, ist dieses Werk reichhal-
tig an Kult-Kultur. Es klingt, wie die Hardcore-Klub-
Kaschemme in eurem Geburtskaff so gedröhnt hat: 
Stoner, Doom, Punk, Heavy Metal – alles vereint. 
Bloß nicht glattgezogen, sondern unrein wie eure 
ausgelatschten Converse-Sneaker. So was wie 
herausstechende Hits (falls man das sagen kann) 
werden von ALKALINE TRIO-Matt Skiba in „Barrio“ 
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kredenzt. Packenden Punk wie aus den Achtzigern 
gibt es in „Plank walk“. Ein echt starkes, sehr reich-
haltiges Album – exakt das, was man bei den gelis-
teten Genregrößen erwartet. Ein frischer Gegen-
wind für all den weichgespülten Einheitsbrei, der 
heute im Punk und Hardcore grassiert. Kein Song 
bricht auf „Greatest Hits Vol. 1“ die magische Drei-
Minuten-Marke, ein klares „Fick dich“ an die Radio-
stationen. Must-have für jeden Plattenschrank, 
der was auf sich hält. (Rise)
Vincent Grundke

TURBOCHARGED
Militant
Man weiß, dass man es mit einem echten Under-
ground-Act zu tun hat, wenn das Label zehn Jahre 
Rumdümpeln einer Band inklusive nicht veröffent-
lichter Demos als echte Leistung verkauft. Aber 
im Falle von TURBOCHARGED trägt das in der Tat 
nur zum Charme der Band bei. Die drei Schweden 
spielen – natürlich – Old School Swedish Death 
Metal. Ein Sound, der gerade mal wieder ein ver-
dientes Revival feiert. Anstatt aber ausschließlich 
den Left Hand Path zu gehen, lotet das Trio beste-
hend aus Ronnie Ripper (GEHENNA, VOMITORY), 
Freddie Fister und Old Nick (was ist da bei der Aus-
wahl des Pseudonyms schiefgelaufen?) aus, wie 
weit man sich in Richtung Punk vorwagen kann, 
ohne Patronengurt und Kutte abgeben zu müs-
sen. Damit ist die Stoßrichtung von „Militant“ klar: 
Zwölf Songs lang gibt es ohne Pause auf die Fresse. 
HM-2-Sound inklusive. Ein ganz großer, stumpfer, 
kurzweiliger und brutaler Spaß für Fans von MID-
NIGHT, ENTOMBED und der unschlagbaren Kombi-
nation Metal & Bier. (GFY)
Martin Schmidt

TOMORROW, ST. PETER
Tomorrow, St. Peter
Oh yeah, was ist das denn bitte für eine geile Band? 
TOMORROW, ST. PETER aus der schwedischen 
Hauptstadt Stockholm spielen twinkligen Neun-
ziger-Jahre-Emo à la AMERICAN FOOTBALL und 
OWLS, gepaart mit folkigen Indierock wie die Jungs 

von BEIRUT. Nach ihrer „Soft Patterns“-EP und 
dem 2014er Tour-Sampler erschien nun im März 
ihr selbstbetiteltes Debütalbum auf Through Love 
Records in Deutschland. Alex’ Gesang ist zunächst 
zwar etwas gewöhnungsbedürftig, doch schnell 
verliebt man sich in seine Geschichtenerzähler-
stimme, die mal gemütlich grummelt und dann 
wieder hektisch herumkreischt. Ihr verspielter und 
vertrackter Sound erinnert mich stark an die jaz-
zigen Indierock-Sound von AS TALL AS LIONS und 
tatsächlich hat Sänger Alex auch einen Hauch Dan 
Nigro in seiner Stimme. Tolle Arrangements, flinke 
Gitarrenriffs, ein paar simple Keyboardsounds und 
ein bisschen Morissey – das alles kann das selbst-
betitelte Debüt der fünf Jungs aus Schweden. Was 
will man der mehr? Einfach mehr davon! (Through 
Love)
Kevin Schulz

TEETHING
The Map Says We’re Fucked

Wow. TEETHING. Misan-
thropie in ihrer schöns-
ten, reinsten Form. Ich kann 
mich nicht erinnern, mit 
einer Band zu tun gehabt zu 
haben, die in ihren Texten so 
ehrlich, frei und schonungs-

los Selbsthass („Fuck this face“), Gewaltfantasien 
(„Kill the pope“), Grenzüberschreitungen („How 
to kill a child“, wer wissen will, worum es geht, hört 
sich das Lied bitte an), Polizistenhass („Donut-
shop holocaust“), den Umgang mit dem Unab-
änderlichen („Asshole cancer“) und kompromiss-
lose Sichtweisen („We were friends“) zelebriert, 
wie TEETHING es tun. Sehr erfrischend. Auf „The 
Map Says We’re Fucked“ finden sich alle Songs, 
die zwischen 2011 und 2014 in irgendeiner Form 
veröffentlicht wurden. Das schließt längst ver-
griffene EPs, Splits und Compilations mit ein. Das 
16-seitige Booklet ist eine Augenweide. Neben 
den Lyrics („Was hat er da gerade von ,Führer‘ 
gesungen?“) finden sich hier alte Flyer, die Cover 
und teilweise auch die Inlays der jeweiligen Relea-

ses und eine Menge „nice-to-know-facts“ wie 
zum Beispiel, dass die ersten hundert Platten der 
Split mit RAVAGE RITUAL in transparentem piss-
gelben Vinyl gepresst wurden oder dass die Split 
mit BESTA einfach nur aus dem Wunsch heraus 
entstanden ist, eine lächerlich kurze und limi-
tierte Scheibe zu veröffentlichen. Diese Grind-
core/Powerviolence-Compilation ist jeden! Cent! 
wert! (Wooaaargh)
Georg Büchner

TÉMPANO / 
EROS + MASSACRE 
Split
TÉMPANO aus Torrelavega, Spanien stellen hier 
ohne Umschweife klar, was ihnen wichtig ist. 
Screamo vom Feinsten und ohne viele Schnör-
kel. Der Opener „Ballarat“ geht direkt in die Vol-
len. Düster-chaotisch flimmert die Gitarre, die 
Screams treiben und peitschen nach vorne. Fra-
cking, Überpopulation, Umweltzerstörung. Gegen 
all das wird angeschrien. Wie wichtig TÉMPANO 
ihr Inhalt ist, zeigen die englischen Linernotes zu 
jedem Song. So ist auch ohne Spanischkennt-
nisse schnell klar, dass TÉMPANO einiges zu sagen 
haben. Sowohl zum Bildungssystem als auch dem 
Gaza-Konflikt vertreten sie eine klare Meinung. 
„Consumiendo crueldad“ und „Nakba“ lassen 
immer wieder mal Post-Hardcore und Metal Tröpf-
chen durchsickern und runden die A-Seite so noch 
perfekt ab. EROS + MASSACRE aus Madrid bie-
ten auf der B-Seite mit ihrem durchweg schnellen 
und dissonanten Sound einen schönen Gegenpol 
zu TÉMPANO. Eine knappe Minute pro Song reicht 
hier meist völlig aus. Chaotisch und ungestüm wird 
gelitten und geliebt. Und trotzdem kommen auch 
bei EROS + MASSACRE die Melodien nicht zu kurz. 
Ganz unauffällig sind sie hinter dem Chaos ver-
borgen und schaffen es so, dass sich die Songs 
im Gedächtnis festsetzen. Emoviolence par excel-
lence. Das schöne Artwork und das bedruckte Inlay 
runden dieses chaotisch-düstere Zusammentref-
fen wunderbar ab. (lifeisafunnything)
Pia Schwarzkopf

TRIVIUM
Silence In The Snow

Mächtige Bläser fallen ein, 
melodramatische Streicher 
paaren sich mit Schwere 
– TRIVIUM zeigen sich auf 
„Silence In The Snow“ von 
Beginn an gereift, die Sinne 
ganz bei sich, die Wut kana-

lisiert. Das Intro „Snøfall“ schrieb Bandheld Ihsahn 
von EMPEROR. Das gibt die Marschrichtung der 
siebten Scheibe vor: dunkel, aber offen; schwer-
fällig, aber leicht greifbar. Seine Inspirationen 
dafür gibt Sänger und Gitarrist Matt Heafy auch 
offen zu: IRON MAIDEN, BLACK SABBATH, Ozzy. 
Die Ur-Metalbands der Siebziger und Achtziger 
also mit ihren stärksten Stilmitteln: Zwillingsgitar-
ren, Midtempo statt Hektik, silbenreiner Gesang 
anstatt wahlloses Gekeife. Und den hat Matt eisern 
trainiert, der hat deftig zugelegt, was sein Organ 
angeht. Sonst bleibt der Genre-Gourmet diszipli-
niert wie eh und je, extrem fit an seinem Instrument. 
Nachvollziehbare, dennoch gewaltige Riffs treffen 
auf klar konstruierte Soli, die mit Treffsicherheit 
zielen, statt Können vorzugaukeln. Ist in der Welt 
von TRIVIUM alles sehr ungewohnt, aber grandios 
groß geraten. Stücke wie „Blind leading the blind“ 
und das epische „Dead and gone“ brauchen zwar, 
um zu zünden, offenbaren sich dann aber in ihrer 
ganzen, unverfälschten Schönheit. Heile-Welt-
Metal irgendwie, fast schon schlageresk, wenn es 
so etwas im Metal gibt. Aber das war ja bei Hits wie 
„Run to the hills“ nicht anders. (Roadrunner)
Vincent Grundke 

TURNOVER
Peripheral Vision

Wer mit einem Album gut 
vorgelegt hat, muss etwas 
Vergleichbares hinterher-
schicken. Für TURNOVER 
hieß das wohl, komplett die 
Richtung zu wechseln. Die 
auf dem Debüt „Magnolia“ 
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eher grungigen Klänge tauschen die vier Ameri-
kaner gegen Dreampop und mit Effekten belegte 
Vocals. Auf „Magnolia“ konnte Sänger Austin Getz 
mit seiner Stimme noch Emotionen transportie-
ren, jetzt klingt vor lauter Effekt und Hall alles sehr 
monoton. Das versuchen TURNOVER wiederum 
über die Texte auszugleichen, was auch gelingt. 
Textlich ist „Peripheral Vision“ leidend, trauernd, 
aber authentisch, wie in „Humming“: „Oh just take 
me where you go. When it gets dark without you I 
won’t make it out, I don’t think I’ll make it out alive.“ 
Musikalisch klingt auf dem zweiten Album von 
TURNOVER allerdings alles sehr ähnlich. Nur „Dizzy 
in the comedown“ und „Take my head“ stechen 
wirklich heraus. „Peripheral Vision“ ist garantiert 
kein schlechtes Album, es bewegt sich auf einem 
gleichbleibenden Niveau, ohne wirklich heraus-
ragende oder wirklich schlechte Songs. TURNO-
VER sind soundmäßig erwachsener geworden. Und 
in manchen Fällen heißt erwachsen werden eben 
auch eines: langweilig werden. (Run For Cover)
Britt Meißner

VENGEANCE TODAY
Rest in Piss

Nach der LP von 2013 mit 
dem brillanten Titel „Dude, 
You Just Ruined The Show“ 
legen VENGEANCE TODAY 
nun mit einer EP nach, die 
den nicht ganz so sprach-
gewaltigen Titel „Rest In 

Piss“ trägt. Unter Berücksichtigung der Tatsache, 
dass VENGEANCE TODAY es schaffen, in vier kur-
zen Liedern mehr gehaltvolle Gedanken unterzu-
bringen als manch andere Hardcore-Band auf vier 
Alben, denke ich, dass die wortgewandten Chem-
nitzer keine Probleme haben werden, beim nächs-
ten Mal einen Albumtitel zu finden, der ein biss-
chen mehr nach in Hardcore-Punk verpack-
ter Straight-Edge-Poesie und weniger nach GG 
Allin-Humor klingt. Ansonsten ist die EP von der 
Aufnahme (Steffen Bajorat) über das Maste-
ring (Richard Schonert) bis hin zum Release über 

Anchored Records beziehungsweise Co-Release 
über Beyond Hope, Epidemic (Italien), SubZine und 
5FeetUnder (Dänemark) eine schöne DIY-Koope-
ration. (Anchored)
Georg Büchner

WATCH THEM FADE
Welcome To My Void

Das Genre Melodic Metal-
core setzt sich aus zwei 
Arten von Bands zusam-
men. Zum einen gibt es 
Bands, die mit dem Begriff 
verbergen wollen, dass sie 
eigentlich überhaupt keine 

Ahnung haben, was sie da tun, und zum ande-
ren gibt es Gruppen, die sich bewusst in alternati-
vere Gefilde vortasten wollen. WATCH THEM FADE 
gehören anscheinend zur zweiten Art, denn beim 
Hören des Debütalbums „Welcome To My Void“ 
bekommt man viele verschiedene Facetten der 
Gruppe präsentiert. Es fällt auch geschulten Ohren 
schwer, den Stil der Band auch nur ansatzweise mit 
anderen zu vergleichen und das macht den Sound 
von WATCH THEM FADE zu einem, den man unter 
unzähligen anderen erkennen könnte. Bei Songs 
wie „Tread your path“ kombinieren die Jungs aus 
Würzburg spielerisch harmonische Lead- und bra-
chiale Rhythmusgitarre. Zwar hört man bei „Wel-
come To My Void“ immer noch heraus, dass es 
sich um eine relativ junge Band handelt, aber das 
Potenzial für eine Musikkarriere ist definitiv gege-
ben. Auch die Soundqualität des Albums ist per-
fekt, was daran liegt, dass die Jungs mit Will Put-
ney zusammengearbeitet haben, der bereits an 
der Musik von NORTHLANE, MISS MAY I und BURY 
TOMORROW geschraubt hat. (Massacre)
Philip Zimmermann

WE NEVER LEARNED TO LIVE
Silently, I Threw Them Skyward
Mit „Shadows in hibernation“ beginnt die gruse-
lig-melodische Reise in das Debütalbum von WE 
NEVER LEARNED TO LIVE. In ihren Songs verbin-

den die Briten schwermütige 
Melodien mit dem zerbrechli-
chen Gesang und den aggres-
siven Shouts von Sänger Sean 
Mahon. Mit „Twitching in every 
apology“ erschaffen WE NEVER 
LEARNED TO LIVE eine Art 
Hymne von über sechs Minu-
ten Länge. Melodiös, gefühl-
voll und wieder der beeindru-

ckende Gesang von Mahon, 
der innerhalb eines Wortes 
(„softly“) von einem Schrei 
in einen sanften Gesang 
übergehen kann, nur um 
dann in der nächsten Zeile 
wieder komplett auszuras-

ten. Weitere Highlights von „Silently, I Threw Them 
Skywards“ sind „Vesalius“ und „Tasting paraly-
sis“. Musikalisch lassen WE NEVER LEARNED TO 
LIVE sich nicht in der härtesten Ecke einordnen, 
ihr Sound ist eher dynamisch, clean und regel-
recht perfektionistisch. Über die Vocals fließen 
Trauer und Wut ein. Auch die Texte sind ausgefeilt 
und lyrisch, ohne dabei gekünstelt und aufgesetzt 
zu wirken. Alles zusammen ergibt ein rundes Debüt, 
das einen nachdenklich und ein bisschen bedrückt 
zurücklässt. (Through Love/Holy Roar)
Britt Meißner

WINDHAND
Grief’s Infernal Flower

Vom Opener „Two urns“ des 
dritten WINDHAND-Albums 
gibt es ein Radio-Edit, das 
nur sechseinhalb Minuten 
lang ist. Das stimmt zwar, 
würde aber auch als nerdi-
ger Gag durchgehen. Radio, 

echt? Der Song ist sonst doch auch keine zwei Minu-
ten länger! Dank Titel und Grabmonument-Artwork 
kann man sich Hinweise wie den, der Bass knarze wie 
eine alte Mausoleumspforte, direkt klemmen. „Grief’s 
Infernal Flower“ kommt mit morbidem Bodennebel-
Feeling, Jack Endino (NIRVANA, SOUNDGARDEN) 
produzierte mit allen Reglern auf warm und erdig. 
Da hat man es dann: okkulter als Dorthia Cottrell 
klang Farida Lemouchi (THE DEVIL’S BLOOD) auch 
nicht, die Gitarristen Morris und Bogdan zeigen 
wie auf früheren Releases, wie man Schönheit und 
Wucht zusammenbringt. WINDHAND also, mit einer 
neuen Episode „Doom und Doomer“. Dann aber 
dies: in „Sparrow“ plötzlich nur eine Gitarre, Cottrell 
bannt den Hörer mit einer Depri-Folk-Lovestory, die 
alle bisherige Trauer in tiefsten Schatten stellt. Bei 
„Hyperion“ dann wieder der Knarzebass, von „Spar-
row“ erholt man sich aber nicht mehr. Danach hört 
man auch die schleppend-psychedelischen „Hes-
perus“ und „Kingfisher“ (KYLESA!) irgendwie anders. 
Muss man sich durch die fast durchkämpfen, liegt 
man richtig mit der Annahme, dafür noch mit wei-
teren Momenten intimer Nähe („Aition“) belohnt zu 
werden. (Relapse/Cargo)
Ingo Rieser

WOLFHEART
Shadow World

Ihr Name mag für einige 
am Kitsch kratzen, zumal 
das vor Äonen erschienene 
gleichnamige MOONSPELL-
Debüt im Dark Metal einen 
wichtigen Platz innehat. 
Aber: Namen sind Neben-

sache und Tuomas Saukkonen, den nicht wenige 
von seinen Projekten BEFORE THE DAWN oder 
BLACK SUN AEON kennen, nutzt seine Erfahrung 
und trotzt auf Album Nummer zwei der Gefahr, 
zu gothic-klebrig zu klingen. Dass er neben sich 
nun einen zweiten Gitarristen zulässt, verleiht den 
großteils schnelleren Dark-Melodic-Death-Songs 
mit typisch finnischer Melancholie auch spiele-
risch etwas mehr Raffinesse. Ein eindrucksvolles 
Album ist das am Ende aber dennoch nur für die-
jenigen, die auf nordischen, gleichbleibend harm-
losen Düster Metal der klassischen Schule ste-
hen. Will heißen: Keyboardflächen im Hintergrund 
fürs Feeling, synthetische Schwarzwurzel-Blasts für 
Pseudo-Härte, passend-tiefes Growling, das aber 
keine Akzente setzt, und jegliche Verweigerung 
neuer Soundelemente oder spannender Dynamik. 
WOLFHEART werden es trotz einiger cleverer Parts 
und schön dunkler Stimmung ähnlich schwerha-
ben wie die finnischen Melodic-Black-Metal-Brü-
der CATAMENIA, die vor zehn Jahren ungefähr zehn 
gleichklingende Alben veröffentlichten, die einen 
auch nicht wirklich irgendwo berühren konnten. 
(Spinefarm)
Andrash Kais

YOUNGER US
Graustark
Wenn ich ehrlich bin, war mir die Band immer nur 
von den Pullovern ein Begriff, gerne getragen von 
den Leuten von HEISSKALT. Da trifft es sich, dass 
Philipp Koch von HEISSKALT hier auch an den Reg-
lern stand. Man kennt sich. Wer aber jetzt eine 
ähnliche Fahrtrichtung erwartet, könnte über-
rascht werden. Denn hier wird dann doch ein wenig 
aggressiver zur Sache gegangen, gerade beim 
Gesang. Insgesamt schwirren einem da Namen 
wie RAISED FIST und DEFEATER durch den Kopf, 
gerade die sich häufiger überschlagende, hei-
sere Stimme macht hier viel aus. Wären die Songs 
eher vor sich hin walzen, stolpert der Gesang 
immer ungestüm nach vorn. Das Ganze verleiht 
YOUNGER US einen ganz eigenen Charme, der auf 
EP-Länge auch durchaus zündet. Für ein Album 
müsste vielleicht noch ein wenig mehr Abwechs-
lung her, aber auf „Graustark“ funktioniert das 
schon ziemlich gut. (DIY)
Dennis Müller

ZEUS!
Motomonotono

Alleine die Tatsache, dass 
ZEUS! auf dem Label von 
Justin Pearson, dem Mas-
termind von RETOX und 
THE LOCUST, veröffentlicht 
werden, lässt schon vorab 
erahnen, dass es sich hier 

um eine sehr avantgardistische und Noise-las-
tige musikalische Ausprägung handeln muss. Das 
italienische Duo schafft es mit zwei Instrumen-
ten – Schlagzeug und einem angezerrten Bass 
– einen Krawall zu veranstalten, der sich in sei-
ner rhythmischen Konzentration so wuchtig in 
die Gehörgänge frisst wie eine Schlagbohrma-
schine oder sonstiges schweres Baustellengerät, 
das im vorgegebenen Takt angestellt wird. Die ein-
gestreuten Störgeräusche und schwer definier-
baren Klangmodulationen verleihen dem Gan-
zen eine befremdlich beklemmende Atmosphäre. 
Unterbrochen wird diese durch „Panta Reich“, ein 
Stück welches als düstere Ambient-Komposition 
beginnt und sich zu einem verzerrten psychede-
lischen Horrortrip entwickelt. Doch nach diesem 
kurzen Lärmvakuum geht es mit „All you grind is 
love“ so weiter, als hätte ein wütender Klaus Kin-
ski einen nervigen Journalisten entdeckt. Die zwei 
Widder, die sich auf dem Cover dieser Platte die 
Köpfe einrennen, hätten aber schon nach dem 
ersten Titel Sinn gemacht. Es ist schwer, der Kom-
promisslosigkeit von „Motomonotono“ zu ent-
kommen. (Three One G)
Florian Auer
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Foto: Gaswan Al-Sibai/G.Photography (facebook.com/photography1991)

ARCHITECTS

Aber die fl eißigen Vainstream-Live-Berichterstatter haben tatsächlich recht! 
Die Veranstalter haben sich offenbar alles, worüber sich in den Vorjahren noch 
beschwert wurde, zu Herzen genommen und anscheinend wurde sogar das 

Ticket-Kontingent runtergeschraubt, was den Besuchern deutlich mehr Raum zum 
Atmen lässt. Es gibt auch mehr Schattenplätze als im Vorjahr, an denen sich auch 
nahezu immer ein Platz fi nden lässt, für Wasserstellen, an denen man sich kosten-
los bedienen kann, ist ebenfalls gesorgt und die Security spritzt vor den Bühnen Was-
ser über die Menge, damit auch niemand dehydriert. In der Zwischenzeit ist es schon 
fast 18 Uhr und die erste Frustration macht sich vor der Throwdown Stage breit: DIE 
KASSIERER sind tatsächlich nicht nackt! Ist nicht der Grund, warum sich Leute deren 
Auftritte angucken, der, dass sie ständig nackt spielen? Und ausgerechnet bei 40 °C 
machen sie das nicht? Vielleicht ist das aber auch dem Umstand geschuldet, dass wir 
noch keine 22 Uhr haben, und Sänger Wölfi  muss hart mit sich kämpfen, sich seine 
Hosen nicht doch runterzureißen. Immerhin schaffen sie es trotzdem, dass das halbe 
Gelände mitgrölt bei „Das Schlimmste ist, wenn das Bier alle ist“, selbst wenn man 
nichtmal in der Nähe der Bühne ist. Das gelingt nach ihnen nur noch CALLEJON mit 
ihrem DIE ÄRZTE-Cover von „Schrei nach Liebe“ ... allerdings bin ich mir nicht ganz 
sicher, ob dieser Umstand der Band oder einfach nur dem zeitlosen Klassiker selbst 
geschuldet ist.
Um kurz vor acht betreten pünktlich zum Sonnenuntergang endlich DONOTS die 
Bühne, welche im Münsterland wohl zu den größten Lokalhelden zählen dürften und 
dementsprechend euphorisch ist auch die Stimmung im Publikum. Während man bei 
vielen der vorherigen Bands noch beobachten konnte, wie einzelne Leute den Mosh-
pit schnell in eine Persifl age einer Kampfsportschule verwandeln und zeigen, wie toll 
ihre Nike Air Max in der Luft aussehen, bleibt es bei den DONOTS auf einmal ver-
hältnismäßig ruhig und der Pit wird zum gemeinschaftlichen Pogen und Moshen mit 
der nötigen Umsicht genutzt, dazu viel Rumgehüpfe, Sing-Alongs und zwischendurch 
fl iegen auch mal Crowdsurfer über einen hinweg. Als mitten im Song „Kaputt“ aller-
dings die Düsseldorfer Rapper ANTILOPEN GANG auf die Bühne kommen und die 
Strophen übernehmen, gibt es als Reaktion positiv-überraschte Blicke, gefolgt von 
lautem Jubeln. Es soll ja niemand behaupten, Punk wäre nicht tolerant anderen Gen-
res gegenüber. Als sei das nicht genug, kommen die DONOTS auch noch auf die gran-
diose Idee, bei der Gluthitze auf der Bühne Glühwein zu kochen und unter den Fans zu 

verteilen, der allerdings dennoch gerne und dankend angenommen wird. Oder zumin-
dest das, was auf dem Weg dahin noch nicht über Ingos Arm vergossen wird.
Spätestens als die brachiale Stimme eines Lou Koller von der benachbarten Relent-
less Stage erklingt und SICK OF IT ALL die ersten Akkorde anstimmen, muss man 
allerdings die Tatsache akzeptieren, dass keine Zugabe von den DONOTS folgen 
wird. Nach 45 Minuten wird einem mit SICK OF IT ALL aber wenigstens die richtige 
Abwechslung geboten, während ich mich langsam schon auf den Weg in die Sputnik-
halle mache. Fans von Metalcore und bombastischen Bühnenshows dürfen vor der 
EMP Stage den Abend mit einer hitzigen Feuershow von PARKWAY DRIVE beenden, 
während auf der Club Stage parallel dazu FUNERAL FOR A FRIEND für Stimmung 
sorgen. Wenn man die Tatsache bedenkt, dass auf der Hauptbühne gerade eine der 
erfolgreichsten Core-Bands der letzten Jahre steht, deren Bühnenpräsenz sogar 
mich als Nicht-Fan beeindruckt, ist die Halle zu diesem Zeitpunkt sogar relativ voll. 
Bereuen wird diese Entscheidung wohl trotzdem niemand. FUNERAL FOR A FRIEND 
war für mich immer eine dieser Bands die man seit Ewigkeiten kennt, aber mit deren 
Musik man sich trotzdem nie so ausführlich auseinander gesetzt hat. Trotzdem bleibt 
nach geschlagenen vierzig Minuten der Eindruck, das dringend ändern zu müssen, 
gefolgt von einem „Wie, schon vorbei? Kam mir viel zu kurz vor“-Moment. Spätestens 
jetzt rentiert sich die Entscheidung, zur Club Stage gegangen zu sein.
Während das Publikum von PARKWAY DRIVE das Gelände anschließend verlassen 
muss, weil die Sputnikhalle schon bis oben hin voll ist, darf man in selbiger im Anschluss 
noch OFF! sehen. Es gibt nicht viele Gelegenheiten, einen in die Jahre gekommenen 
Keith Morris noch mal live auf der Bühne zu sehen, wenn du diese Chance also hast, 
brauchst du schon eine gute Ausrede, um sie nicht zu nutzen! Da steht er dann auf 
einmal auf der Bühne und klebt die fünf Seiten lange Setlist auf den Boden: der Typ, 
der für Bands wie BLACK FLAG, CIRCLE JERKS, FLAG und jetzt natürlich noch OFF! ver-
antwortlich ist. Noch immer mit genauso viel Energie wie eh und je schreit er 45 Minu-
ten lang Songs in die Menge, von denen kaum einer die Zwei-Minuten-Marke über-
schreitet. Zwischendrin fi ndet sich noch genug Zeit, Grimassen zu schneiden und die 
Crowd zu fragen, ob Angela Merkel ein schlechter Mensch sei. Das ist so ein gelunge-
ner Abschluss für mich, dass ich beruhigt gehen kann, während die restlichen Besu-
cher sich noch an BIOHAZARD erfreuen.
Andre Teilzeit

VAINSTREAM ROCKFEST
04.07.2015 Münster, Am Hawerkamp

40 °C zeigt das Thermometer an, während das beliebte eintägige Festival am Hawerkamp in Münster sein zehnjähriges Jubiläum fei-
ert. Dementsprechend schwer fällt auch die Entscheidung, ob ich mich an einem derartig heißen Tag überhaupt auf ein Festival wagen 
sollte, das sich seinen guten Namen zuvor nicht unbedingt durch die beste Organisation, geschweige denn entsprechende Prävention 
vor der Hitzewelle gemacht hat. Nachdem mir über Twitter allerdings von einigen Besuchern versichert wird, dass in diesem Jahr alles 
besser sei, traue ich mich doch aus dem Haus und nehme in Kauf, nach der viertelstündigen Busfahrt zum Festivalgelände vielleicht 
doch noch enttäuscht zu werden.
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Es geht weiter! Das Summerblast erfreut sich immer größerer Beliebtheit, Scharen 
von Fans, sogar aus dem Ausland, pilgern jedes Jahr nach Trier, um dabei zu sein. 
Gerade rechtzeitig angekommen, denn MAKE THEM SUFFER wollte ich nicht ver-
passen. Als die Australier loslegen, gibt es kein Halten mehr. Mosh- und Circle Pits, 
das volle Programm. Die Band stellt ihr neues Album „Old Souls“ vor, dazu gibt es 
ein bis zwei Songs vom Vorgänger „Neverbloom“. Erstmal ein MAKE THEM SUFFER-
Shirt gekauft, Sänger Sean Harmanis erzählt mir, dass sie bis zum Schluss bleiben 
und er unbedingt SUICIDE SILENCE sehen möchte. LIONHEART und ANY GIVEN DAY 
machen nahtlos weiter. Dann wird es etwas traurig, denn MORE THAN A THOUSAND 
spielen eins ihrer letzten Konzerte. Vor kurzem haben sie ihre Auflösung verkündet. 
Die Band werden sicherlich einige vermissen. Schade, sehr gute starke Show!
Zu OBEY THE BRAVE braucht man nicht viel zu sagen. Die Band wird immer belieb-
ter und das Publikum frisst ihnen aus der Hand. BURY TOMORROW zeigen, warum sie 
nun zum dritten Mal in Folge eingeladen wurden, und liefern einen lupenreinen Auf-
tritt. THY ART IS MURDER gehen brutaler zu Werke, Sänger „CJ“ McMahon beweist 
Humor, indem er sehr lustig für die Fotografen posiert. Gerade hat der Mann noch 
backstage oberkörperfrei Fußball mit Band und Crewmitgliedern gespielt, nun steht er 
wie ein Monster auf der Bühne, unfassbar! THY ART IS MURDER spielen in der Champi-
ons League des Deathcore! Heftiger Schnitt von Deathcore zu den Hardcore-Legen-
den MADBALL. Hardcore-Fans kommen hier voll auf ihre Kosten.
STICK TO YOUR GUNS als auch SUICIDE SILENCE könnten das Festival abschlie-
ßen, das bleibt aber heute ARCHITECTS überlassen. STICK TO YOUR GUNS sind die 
angesagte Band im Melodic Hardcore und haben kein Problem damit, die Fans glück-
lich zu machen, denn STYG spielen ein buntes „Best Of“. SUICIDE SILENCE sind dran 
und alle Deathcore-Fans werden umgeblasen. Ich treffe wie erwartet Sean und Lou-
isa von MAKE THEM SUFFER neben der Bühne, unterhalte mich kurz mit ihnen. Beide 
sind supernett und sehr interessiert am Festival und den Bands. SUICIDE SILENCE sind 
heute die Band überhaupt, und mehr braucht man dazu wohl nicht zu sagen. Tech-
nisch superstark und objektiv betrachtet merkt man der Band nicht an, dass es jemals 
den Sängerwechsel gab, Eddie passt einfach perfekt zu SUICIDE SILENCE. Der krö-
nende Abschluss folgt mit ARCHITECTS. Kurz vor der Show hat mir Gitarrist Adam 
Christianson erzählt, wie viel Bock er auf die Show hat! ARCHITECTS sind ein würdi-
ger Headliner und spielen hauptsächlich neues Material von „Lost Forever // Lost 
Together“ sowie ein paar einzelne ältere Songs. Die meisten Besucher sind nun sicht-
lich erschöpft, schließlich moshen viele bereits seit zehn Uhr morgens (!), geben für 
den Headliner aber noch mal alles. Sänger Sam Carter teilt gewohnt sympathisch mit, 
dass dieses Festival beziehungsweise Shows in Trier etwas Besonderes für die Band 
sind, denn sein erster großer Auftritt außerhalb Großbritanniens war hier auf dem 
Summerblast. Er bedankt sich für die Unterstützung der Band in all den letzten Jahren 
und ist sichtlich erfreut über die tollen Fans.
Abschließendes Fazit: Das Summerblast ist wirklich ein super Festival und sei jedem 
ans Herz gelegt! Die Verlegung vom Exhaus in die Arena hat dem Festival wie der 
Stimmung keinen Abbruch getan. Starkes Line-up, perfekte, reibungslose Organi-
sation, vielseitige Essensauswahl und genügend Getränkestände, um nur einiges zu 
nennen. 2016 sehen wir uns hoffentlich in der Arena wieder!
Pascal Irmer

SUMMERBLAST 
15.08.15 Trier, Arena

Foto: Maik Kleinert (maikkleinert.com)

THY ART IS MURDER

Oh Mann, wie schreibt man nur über eine Show, auf die man sich monatelang gefreut 
und vorbereitet hat und die dann dennoch alles in den Schatten stellt, was man sich 
erhofft und vielleicht zu träumen gewagt hatte? Und wie macht man das, ohne dabei wie 
ein allzu sehr von sich überzeugter Vollidiot zu erscheinen? Daher habe ich mich ent-
schieden, mich – ganz gegen meine sonstige Art – kurz zu fassen und damit zu begin-
nen, mich an all die Menschen zu richten, die zu unserem Family First Festival erschienen 
sind: Wir werden diese Show niemals vergessen und wir sind immer noch in einer Art posi-
tiven Schockzustand. Von ganzem Herzen und im Namen der gesamten Band: Danke!
Aber was passiert an so einem Tag eigentlich? Das Family First Festival wurde von uns 
erdacht, um erneut aus dem „gewohnten Kreislauf“ einer Band auszubrechen: Statt 
der üblichen Sommerfestivals wollten wir unseren Supportern etwas ganz Spezielles 
bieten. Es sollte eine komplett familiäre Veranstaltung sein, also nur mit langjährigen 
Freunden. Gesagt, getan. Der Ansturm war überwältigend, die Tickets waren innerhalb 
weniger Tage weg – noch bevor wir die Möglichkeit hatten, eine der tollen Vorgrup-
pen anzukündigen.
Der große Tag selbst begann dann natürlich auch im Zeichen des Mottos „Family 
First“ – BOYSETSFIRE sehen sich nämlich als Familie, und nicht als Zweckgemein-
schaft von Musikern – und wir hatten uns seit Wochen gefreut, uns endlich alle wie-
derzusehen. Drei von uns wohnen Tür an Tür, aber der Rest ist in alle Winde verstreut. 
Der Tag begann also mit einem Familienfrühstück im Hotel, wo wir, wie quasi immer, 
vom Hotelpersonal freundlich, aber bestimmt ermahnt wurden, doch nicht ganz so 
laut zu sein. Dem Frühstück folgte ein weiteres Tourritual: das Finden und Entern eines 
Gyms durch Jared, mich und unserem Manager Oise. Es wurden gemeinsam Eisen 
gestemmt und Musik gehört und auch hier viel gelacht. Doch langsam, aber sicher 
wurde auch die Nervosität spürbar, da das FFF den bis jetzt größten Headliner-Auf-
tritt der Band in 21 Jahren Bandgeschichte darstellen würde.
Ein Shuttle brachte uns zum Palladium und wir sahen gemeinsam das erste Mal das 
riesige Banner mit dem Covermotiv des neuen Albums. Ein ergreifender Moment – 
spätestens jetzt war ich richtig nervös. Dann begann das, worauf wir uns den ganzen 
Tag gefreut hatten: das Eintreffen der befreundeten Bands. Einige Mitglieder von WAR 
ON WOMEN hatte ich seit zehn Jahren nicht mehr gesehen, dementsprechend emo-
tional und schön war das Wiedersehen. Hier tauchte George von HOT WATER MUSIC 
und THE BOUNCING SOULS auf, dort stand mein alter Yoga-Kumpel Matze Rossi und 
und und ... Family First!
Und in einem Rausch von guten Gesprächen mit den anderen Bands, viel Lachen, 
Interviews, Fotosessions, war es innerhalb kürzester Zeit „Showtime“, Jetzt zitter-
ten meine vom vielen Boxen geschundenen Hände und ich war froh, dass es meinen 
Band-Brüdern genauso erging. Wir konnten uns gegenseitig beruhigen, zumindest 
haben wir das versucht. Und schon standen wir auf der Bühne, das „After the eulogy“-
Intro begann seine monotone Trance zu erzeugen und das große BSF-Banner hing 
vor uns und wurde genau zu Beginn des erstens Songs fallen gelassen ... Unfassbar, 
denn dann sah ich zum ersten Mal die 4.500 Anwesenden und habe durchaus die eine 
oder andere Träne verdrücken müssen. Zum Rest des Abends: siehe oben. Positiver 
Schock und so ... Danke.
Robert Ehrenbrand, BOYSETSFIRE

FAMILY FIRST FESTIVAL
21.08.2015 Köln, Palladium
BOYSETSFIRE, FUNERAL FOR A FRIEND, Chuck Ragan, ADAM ANGST ...

Foto: Kirsten Otto (getaddicted.org)

60-61Fuze54.indd   61 06.09.15   20:40



62

MY TOUR. Mittlerweile ist es ein fester Termin im Kalender: Die Impericon 
Never Say Die! Tour kommt jedes Jahr im Spätherbst, so sicher wie Weihnach-
ten im Dezember. Dieses Mal sind BURNING DOWN ALASKA aus dem Ruhrpott 
mit dabei. Ihr Bassist Julian zählt schon die Tage.

Es handelt sich ja wieder um ein hochkarätiges Line-up, was für ein Gefühl ist 
es, Teil davon zu sein?
Ein richtig gutes! Wir fühlen uns echt geehrt, mit all diesen Hammerbands unterwegs 
sein zu dürfen. Natürlich ist der Druck auch nicht gerade gering, aber wir haben rie-
sig Bock auf die Tour. Es ist auf jeden Fall großartig, in so großen Locations spielen zu 
können so viele geile Orte zu sehen – und dann ausgerechnet mit der Impericon Never 
Say Die! Tour. Das ist ohne Zweifel das absolute Highlight in unserer Karriere bisher.
Mit diesen Bands seid ihr bald einen Monat lang auf Tour. Bereitet ihr euch dar-
auf irgendwie vor?
Um ehrlich zu sein, ja. Unsere letzte Tour im März war gleichzeitig auch unsere erste 
längere überhaupt und wir haben da so einige Erfahrungen sammeln können. Gerade 
was die körperliche Fitness angeht, arbeiten wir an uns. Aus jetziger Sicht waren wir 
damals echt unvorbereitet. Das Tourleben selbst härtet zwar auch ziemlich gut ab, 
aber es kann einem zugleich ganz schön zu schaffen machen. Deshalb machen wir 
uns diesmal lieber vorher schon fit. Außerdem arbeiten wir intensiv an unserer Büh-
nenshow. Wir wollen den Leuten ja etwas bieten.
Bei welcher Band werdet ihr jeden Abend am Bühnenrand stehen? 
Wir freuen uns am meisten auf unsere Jungs von BEING AS AN OCEAN. Ansonsten 
gucken wir uns aber auch alle anderen an.
Von welcher Band erwartet ihr die besten Moves auf der Bühne? 
Auf jeden Fall von BEING AS AN OCEAN! Allein Joel ist immer sehenswert wegen sei-
ner Performance. Mal schauen, von was er diesmal herunterspringt, haha! Die andern 
Bands haben wir tatsächlich noch nie live gesehen, also können wir das gar nicht so 
abschätzen. Wir lassen uns da einfach überraschen.
Und welche Band wird am meisten Party machen?
Keine Ahnung. Wir kennen die anderen Bands ja kaum. Wir werden auf jeden Fall 
unseren Spaß haben.
Ist da ein spezieller Song, den du unbedingt von einer der Bands hören willst? 
Ich feiere das neue BEING AS AN OCEAN-Album ziemlich ab und freue mich schon, 
die neuen Songs live zu erleben.
Die Tour führt durch 23 europäische Städte in neun Ländern. Gibt es eine, auf 
die du dich besonders freust?
Die Tour macht in so vielen unterschiedlichen und coolen Städten Station, da kann 
man sich eigentlich gar nicht entscheiden. Es ist definitiv toll, nach Budapest oder 
Prag zurückzukehren, Orte, die wir auf der letzten Tour schon besucht haben. Und 
auf England bin ich auch ziemlich gespannt, weil wir als Band das europäische Fest-
land ja bisher nie verlassen haben und ich das Land einfach liebe. Aber am meisten 
freuen wir uns wahrscheinlich auf das Konzert in Oberhausen, fast ganz am Schluss 
der Tour. Das ist ja praktisch unsere Hometown-Show und es wird einfach richtig cool, 
nach drei Wochen kreuz und quer durch Europa „nach Hause“ zu kommen und alle 
unsere Freunde sind da!
Dennis Müller

L I V E D AT E S

IMPERICON NEVER SAY DIE!

 NEVER SAY DIE! Tour mit THE AMITY AFFLICTION, DEFEATER, BEING AS AN OCEAN, 
CRUEL HAND, ... 06.11. Wiesbaden, Schlachthof | 13.11. Hamburg, Markthalle | 14.11. Ber-
lin, Astra | 17.11. AT-Wien, Arena | 19.11. München, Backstage | 20.11. CH-Pratteln, Z7 | 26.11. 
Stuttgart, LKA | 27.11. Oberhausen, Turbinenhalle 2 | 28.11. Leipzig, Werk 2

 ADAM ANGST. 06.10. Trier, Mergener 
Hof | 07.10. Leipzig, Conne Island | 08.10. 
Kiel, Pumpe | 09.10. Bremen, Tower | 10.10. 
Münster, Gleis 22 | 11.10. Essen, Weststadt-
halle | 13.10. Wiesbaden, Schlachthof | 
14.10. München, Kranhalle | 15.10. CH-Win-
terthur, Gaswerk | 16.10. Jena, Kassablanca 
| 17.10. Bayreuth, Kenipenfestival

 ANNISOKAY. 01.10. Berlin, Bi Nuu | 
02.10. Hamburg, Rock Café | 03.10. Saar-
brücken, Garage | 04.10. Hannover, Lux 
| 06.10. Münster, Skaters Palace | 07.10. 
Wiesbaden, Schlachthof | 08.10. Köln, MTC 
| 09.10. LUX-Luxembourg, Rockbox | 11.10. 
Stuttgart, Keller Club | 12.10. Schwein-
furt, Alter Stattbahnhof | 13.10. CH-Zürich, 
Werk 21 Dynamo | 15.10. Dresden, Scheune 
| 16.10. AT-Wien, 3 Raum Arena | 17.10. 
München, Backstage

 BEACH SLANG. 01.02. Köln, Blue Shell 
| 02.02. Münster, Sputnik Cafe | 03.02. 
Hamburg, Hafenklang | 05.02. Berlin, Cas-
siopeia | 06.02. Leipzig, Conne Island Café 
| 07.02. München, Milla | 08.02. Nürnberg, 
Club Stereo | 15.02. Saarbrücken, Garage 
Club | 16.02. Wiesbaden, Schlachthof

 BETWEEN THE BURIED AND ME. 
28.09. Hamburg, Logo | 29.09. Berlin, 
Magnet | 30.09. München, Backstage

 BOYSETSFIRE, SILVERSTEIN. 01.10. 
Hamburg, Docks | 05.10. Münster, Skater‘s 
Palace | 06.10. Wiesbaden, Schlacht-
hof | 07.10. Nürnberg, Löwensaal | 08.10. 
CH-Solothurn, Kofmehl | 09.10.  AT-
Wien, Arena | 10.10. Lindau, Club Vaude-
ville | 11.10. Leipzig, Werk 2 | 12.10. Berlin, 
Huxley‘s

 BREAKDOWN OF SANITY. 24.09. 
München, Backstage | 25.09. Leipzig, 
Conne Island | 26.09. AT-Wien, Arena | 
30.09. Berlin, Lido | 04.10. Köln, Under-
ground | 07.11. CH-Aarau, Kiff

 CALLEJON, ADEPT, TAMAS. 03.12. 
Wolfsburg, Hallenbad | 04.12. Leipzig, 
Täubchenthal | 05.12. Düsseldorf, Zakk | 
11.12. Bremen, Schlachthof | 12.12. Münster, 
Skaters Palace | 13.12. Frankfurt, Batsch-
kapp | 17.12. AT- Wien, Arena | 18.12. Augs-
burg, Kantine | 19.12. CH-Zürich, Dynamo

 CITIZEN, TURNOVER, NEWMOON. 
23.01. Dortmund, FZW Club | 24.01. Köln, 
Blue Shell | 25.01. Hamburg, Hafenklang | 
26.01. Berlin, Comet Club

 COUNTERPARTS, SENSES FAIL, CAP-
SIZE. 26.09. Karlsruhe, Stadtmitte | 27.09. 
Köln, Underground | 28.09. München, Fei-
erwerk | 04.10. Berlin, Cassiopeia | 06.10. 
Hamburg, Logo

 DAYS IN GRIEF. 18.09. Köln, Under-
ground | 19.09. Köln, Essigfabrik

 FRANK CARTER AND THE RATTLES-
NAKES. 21.09. Köln, MTC | 22.09. Mün-
chen, Backstage | 23.09. Dresden, Che-
miefabrik | 24.09. Berlin, Cassiopeia | 
25.09. Hamburg, reeperbahnfestival

 FUNERAL FOR A FRIEND. 19.08. Han-
nover, Musikcentrum | 20.08. Dresden, 
Beatpol | 22.08. Frankfurt, Das Bett

 GRAVE PLEASURES. 23.09. Ber-
lin, Lido | 25.09. Köln, Luxor | 27.09. Mün-
chen, Feierwerk | 01.10. Frankfurt, Das Bett 
| 02.10. Stuttgart, Im Wizeman

 THE HIRSCH EFFEKT.  24.09. Kiel, 
Schaubude | 25.09. Husum, Speicher | 
26.09. Rostock, Mau Club | 30.09. Bremen, 
Tower | 01.10. Neunkirchen, Stummsche 
Reithalle | 02.10. Ulm, Schilli | 03.10. Köln, 
Euroblast Festival | 05.10. Wiesbaden, 
Schlachthof | 06.10. Stuttgart, JuHa West 
| 07.10. Regensburg, Alter Mälzerei | 09.10. 
Würzburg, B-Hof | 10.10. Aalen, Frape
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BURNING DOWN ALASKA  JOHN COFFEY. 26.11. Köln, Under-
ground | 27.11. Moers, Henri Festival | 28.11. 
Münster, Gleis 22 | 30.11. Berlin, Comet | 
03.12. Augsburg, Kantine | 05.12. Karls-
ruhe, Stadtmitte | 06.12. Hamburg, Hafen-
klang

 KMPFSPRT, ADAM ANGST. 06.10. 
Trier, Mergener Hof | 07.10. Leipzig, Conne 
Island | 08.10. Kiel, Pumpe | 09.10. Bremen, 
Tower | 10.10. Münster, Gleis 22 | 11.10. 
Essen, Weststadthalle | 13.10. Wiesbaden, 
Schlachthof | 14.10. München, Kranhalle 
| 15.10. CH-Winterthur, Gaswerk | 16.10. 
Jena, Kassablanca | 17.10. Bayreuth, Keni-
penfestival

 KNOCKDOWN FESTIVAL mit CAL-
LEJON, ESKIMO CALLBOY, DEEZ NUTS, 
NASTY, ADEPT, THE BROWNING, ANY 
GIVEN DAY, CAPTURE THE CROWN ... 
20.12. Karlsruhe, Schwarzwaldbühne

 RADIO HAVANNA. 20.11. Braunschweit, 
B58 | 21.11. Bochum, Langendreer | 22.11. 
Köln, Sonic Ballroom | 26.11. Dresden, 
Groove Station | 27.11. Stuttgart, Zwölf-
zehn | 10.12. AT-Wien, Arena | 11.12. Bay-
reuth, Glashaus | 25.12. Erfurt, Engelsburg

 RISE AGAINST, REFUSED. 11.10. Han-
nover, Westfalenhalle | 12.10. Stuttgart, 
Schleyerhalle | 13.10. Hannover, Swiss Life 
Hall

 A TIME TO STAND. 02.10. Leipzig, 
Wurze | 07.10. AT-Salzburg, Denkmal | 
08.10. Augsburg, Ballonfabrik | 09.10. Köln, 
Sonic Ballroom | 10.10. Aachen, AZ

 MAYDAY PARADE. 15.02. München, 
Hasna 39 | 16.02. Köln, Underground

 IMPERICON NEVER SAY DIE! Tour 
mit THE AMITY AFFLICTION, DEFEATER, 
BEING AS AN OCEAN, CRUEL HAND, 
BURNING DOWN ALASKA, FIT FOR A 
KING. 06.11. Wiesbaden, Schlachthof | 
13.11. Hamburg, Markthalle | 14.11. Berlin, 
Astra | 17.11. AT-Wien, Arena | 19.11. Mün-
chen, Backstage | 20.11. CH-Pratteln, Z7 | 
26.11. Stuttgart, LKA | 27.11. Oberhausen, 
Turbinenhalle 2 | 28.11. Leipzig, Werk 2

 NO DEVOTION. 23.09. Berlin, Bade-
haus Szimpla | 24.09. Köln, MTC | 25.09. 
Hamburg, Reeperbahn Festival

 PERIPHERY, VEIL OF MAYA. 21.11. 
Köln, Essigfabrik | 23.11. Hamburg, Markt-
halle | 02.12. Berlin, C-Club | 08.12. Mün-
chen, Backstage | 09.12. Wiesbaden, 
Schlachthof | 10.12. Karlsruhe, Substage

 PIANOS BECOME THE TEETH, MILK 
TEETH. 30.09. Kiel, Roter Salon | 06.10. 
Berlin, Cassiopeia | 08.10. Leipzig, 4 Rooms 
| 18.10. Karlsruhe, Alte Hackerei

 SHINING, DER WEG EINER FREIHEIT, 
IMPERIUM DEKANDENZ. 12.11. München, 
Backstage | 13.11. Stuttgart, Keller Club 
| 14.11. Essen, Turock | 15.11. Köln, Under-
ground | 17.11. Wiesbaden, Schlachthof 
| 18.11. Berlin, Magnet | 19.11. Hamburg, 
Logo

 SIX REASONS TO KILL. 19.09. Pforz-
heim, Kupferdächle | 30.10. Saalfeld, Klub-
haus

 STATE CHAMPS. 30.09. Hamburg, 
Logo | 01.10. Köln, MTC

 SUCH GOLD, COLD READING, MUNCIE 
GIRLS, THE UPRISING. 18.11. Solingen, 
Waldmeister | 19.11. Augsburg, Ballonfab-
rik | 20.11. Berchtesgaden, Kuckucksnest 
| 21.11. Freiburg, Artik | 22.11. CH-Luzern, 
Treibhaus | 28.11. AT-Wien, das Bach | 
29.11. Nürnberg, K4 | 30.11. Hannover, Lux 
| 01.12. Berlin, Cassiopeia | 02.12. Braun-
schweig, B58 | 04.12. Münster, Cafe Lorenz 
| 05.12. Illingen, JuZ
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D E I N  M E R C H  F Ü R  D I E 
H E R B S T S A I S O N

W I N S T O N  M C C A L L

Impericon.com

D E I N  M E R C H  Z U R  T O U R  O N L I N E  E R H Ä L T L I C H

EXKLUSIVE
HARDTICKETS

ONLINE

NEUE
HOODIES & 
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ONLINE
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